﻿NOU POVESTE ARTELE MODERNISM MICHAEL HERMANN Seria New History of Art este pregătită de editură în colaborare cu cunoscuți istorici de artă din Sankt Petersburg și Moscova În esență, aceasta este prima istorie a artei publicată în ultimii ani, ținând cont de faptele revizuite și nou stabilite și folosind cele mai bogate materiale și concepte acumulate și dezvoltate de istoria artei mondiale în ultimul secol Fiecare carte, de regulă, aparține stiloului unui singur autor și poartă trăsăturile personalității sale Toate cărțile din serie se disting prin libertatea relativă a interpretării de către autor a fenomenelor și evenimentelor artistice Materialul prezentat în ele se intersectează în unele cazuri în timpul istoric, deoarece stilurile, tendințele, școlile, maeștrii și operele de artă influențează nu numai în limitele duratei de viață care le-a fost atribuită odinioară, ci și pe o distanță de timp considerabilă Mihail Yuryevich German, un cunoscut istoric de artă și critic de artă din Sankt Petersburg, doctor în istoria artei, profesor, autor a peste treizeci de cărți și a unui număr semnificativ de articole În sfera intereselor sale - arta Occidentului secolelor XVIII-XX, avangarda rusă, opera artiștilor contemporani Dintre cărțile lui M Yu Herman, cele mai cunoscute sunt: Antwerp, Ghent, Bruges ( ), William Hogarth and His Time ( ), Watteau ( , ), Albert Marquet ( ), "Mikhail Vrubel" ( ), "Vasili Kandinsky" ( ), o carte de memorii "Trecutul dificil" ( ), "Școala de la Paris" ( ), etc Cartea lui M Yu Herman este, fără îndoială, un eveniment din istoria artei ruse Reprezintă viața artistică complexă și cu multiple fațete din prima jumătate a secolului XX Povestește în detaliu și într-un mod interesant despre problemele modernismului, despre relațiile dintre Rusia și Occident, despre activitățile unor maeștri precum Cezanne, Vrubel, Picasso, Kandinsky, Duchamp, Soutine, Magritte, Chagall și mulți alții Originalitatea conceptului autorului, structura neobișnuită a cărții, reproducerea unor ilustrații puțin cunoscute ne permit să numim această lucrare inovatoare WWW AZBOOKA RU NOU POVESTE ARTELE Orientul antic Grecia antică Roma antică Evul Mediu timpuriu perioada romanica gotic Arta Bizanțului Renaştere Italia secolele XIV-XV Renaştere Italia al -lea secol Renaştere Germania, Franța, Olanda Timp nou Arta si cultura secolelor XVII-XVIII clasicismul european Arta europeană a secolului al XIX-lea Modernism Artă din prima jumătate a secolului XX Postmodernismul Mihail GERMAN Igiusstka M?g^I SY TIOOGOPISHU Editura Saint-Petersburg "AZBUKA-CLASSICS" UDC BBC G Seria NOUA ISTORIA ARTEI" Autorul proiectului este Doctor în Arte S M DANIEL Autorii seriei: L I AKIMOVA, Doctor în Arte M Yu GERMAN, Doctor în Arte S M DANIEL, Doctor în Arte G S KOLPAKOVA, Candidat la Istoria Artei Ts G NESSELYNTRAUS, Candidat la Istoria Artei V I RAZDOLSKAYA, Candidat la Istoria Artei A V STEPANOV, Candidat la Istoria Artei A K YAKIMOVICH, doctor în arte Design de legare de V V POZHIDAEV Aspect de L N KISELEVA, V G LOSHKAREVA Selecție de ilustrații de M Yu GERMAN Pregătirea ilustrațiilor de V A MAKAROV Indicele nominal al lui I V KHMELEVSKIH ISBN - - - (c) M German, text, selecție de ilustrații, (c) Azbuka-classika, Spectacolele în desfășurare, numeroasele expoziții, cărți, cataloage s-au îmbinat într-o fuziune densă de realitate și mitologie, în legenda care tocmai a fost menționată Istoria artei este cu greu posibilă și trebuie revizuită: muzeizarea are loc nu numai în muzee, dar "muzeul imaginar" din mintea noastră este deja o realitate consacrată În această carte cititorul va găsi doi poli naționali principali: Franța și Rusia În ceea ce privește Franța , rolul său central în dezvoltarea artelor plastice în prima jumătate a secolului al XX-lea este aproape sigur Rusia, în schimb, este țara în care și în limba căreia este scrisă cartea, țara a cărei cultură absoarbe și aceste pagini Viziunea noastră asupra culturii lumii este determinată de tradițiile de percepție care au crescut în mediul emoțional, intelectual și estetic rusesc, într-o anumită măsură, și de sistemul de respingeri obișnuite; numai o înțelegere a dependenței noastre naționale poate oferi libertate relativă de opinie Din cauza contradicțiilor menționate mai sus, care până acum sunt greu de rezolvat, cartea este o anumită sumă de texte Locul principal este ocupat de un eseu general, construit destul de liber, cu capitole deosebit de evidențiate care pun accent pe evenimente, probleme și fenomene pe care autorul le consideră prioritare, în timp ce o atenție deosebită este acordată momentelor, să zicem, triumful unei direcții sau stil, ceea ce a fost indicat mai sus de "cea mai bună oră" În apropiere se află mai multe schițe private dedicate artiștilor și evenimentelor care ocupă un loc special și fundamental important în secolul al XX-lea Cartea se încheie cu un tabel sincronistic detaliat, care include toate faptele necesare După cum sa menționat chiar la început, această carte este o privire individuală asupra istoriei artei Și, străduindu-se pentru obiectivitatea necesară, autorul nu absolutizează un astfel de scop În primul rând, este de neatins prin definiție În al doilea rând, această obiectivitate ipotetică ar priva cartea de integritate și de acea parțialitate, fără de care autorul unei cărți despre istoria artei este atât de departe de arta însăși, încât pur și simplu încetează să o vadă NOU ISTORIA ARTEI MICHAEL HERMANN NOU POVESTE ARTELE Orientul antic Grecia antică Roma antică Evul Mediu timpuriu perioada romanica gotic Arta Bizanțului Renaştere Italia secolele XIV-XV Renaştere Italia al -lea secol Renaştere Germania, Franța, Olanda Timp nou Arta si Cultura secolele XVII-XVIII clasicismul european Arta europeană a secolului al XIX-lea Modernism Artă din prima jumătate a secolului XX Postmodernismul Mihail GERMAN MODERNISM Artă din prima jumătate a secolului XX Editura Saint-Petersburg "AZBUKA-CLASSICS" UDC BBC G Seria NOUA ISTORIA ARTEI" Autorul proiectului este Doctor în Arte S M DANIEL Autorii seriei: L I AKIMOVA, Doctor în Arte M Yu GERMAN, Doctor în Arte S M DANIEL, Doctor în Arte G S KOLPAKOVA, Candidat la Istoria Artei Ts G NESSELYNTRAUS, Candidat la Istoria Artei V I RAZDOLSKAYA, Candidat la Istoria Artei A V STEPANOV, Candidat la Istoria Artei A K YAKIMOVICH, doctor în arte Design de legare de V V POZHIDAEV Aspect de L N KISELEVA, V G LOSHKAREVA Selecție de ilustrații de M Yu GERMAN Pregătirea ilustrațiilor de V A MAKAROV Indicele nominal al lui I V KHMELEVSKIH ISBN - - - (c) M German, text, selecție de ilustrații, (c) Azbuka-classika, Noul proiect al editurii Azbuka-classika este istoria artelor plastice și a arhitecturii mondiale Publicația este realizată în cooperare cu istorici de artă din Sankt Petersburg și Moscova, experți recunoscuți în domenii selectate Volumele noii serii, care sunt identice în parametrii lor principali, sunt ușor de utilizat, excelent ilustrate și prevăzute cu un aparat de referință Originalitatea conceptului care stă la baza publicării poate fi redusă la următoarele puncte fundamentale Fiecare volum este scris de un singur autor Se asumă o relativă libertate a interpretării de către autor a fenomenelor și evenimentelor artistice, în contrast cu tendințele de nivelare care au determinat până de curând natura publicațiilor autohtone de acest fel Cu alte cuvinte, grupul de autori, care include oameni de știință din trei generații, este mult mai puțin legat de termenii acordului preliminar asupra modului în care ar trebui gândită istoria artei Dacă există contradicții, nu trebuie să pretinzi că nu există - o astfel de poziție este mai fructuoasă decât orice acord creat artificial Fiecare carte din serie are o personalitate distinctă În consecință, cititorul nu va deveni un ascultător al corului, ci un martor și, într-o anumită măsură, un participant la dialog "Repartizarea" autorilor pe epoci nu îi împiedică în unele cazuri să se intersecteze în timpul istoric, deoarece stilurile, tendințele, școlile, maeștrii și operele de artă influențează nu numai în perioada de viață alocată odinioară, ci și pe o distanță de timp considerabilă În esență, aceasta este prima istorie sistematică a artei publicată în timpurile moderne, ținând cont de faptele revizuite și nou stabilite, folosind cele mai bogate materiale și concepte acumulate și dezvoltate de istoria artei mondiale Adresate direct studenților la istoria artei, cărțile din noua serie pot fi solicitate de cea mai largă gamă de cititori Autorul proiectului S M DANIEL REGE Ai auzit argumentele? Nu există nicio ofensă în 't? CĂTUN Nu, nu, nu fac decât glume, otravă în glumă; fără supărare lumea William Shakespeare Hamlet, prinț al Danemarcei Linia actului, scena a doua REGE Cunoașteți conținutul? Există ceva reprobabil în ea? CĂTUN Nu Nu Toate acestea sunt o glumă, otrăvirea este o glumă Absolut nimic reprobabil William Shakespeare Hamlet, prinț al Danemarcei Actul trei, scena a doua (Tradus de B Pasternak) DE LA AUTOR Fiecare istoric de artă care a studiat una sau acea perioadă de mulți ani, scriind cărți despre ea, ținând prelegeri despre ea, chiar și doar gândindu-se mult la ea, treptat - voluntar sau involuntar - își dobândește propria idee, complet personală despre ea Apare un sistem de priorități destul de stabil, judecăți despre ceea ce a fost principalul lucru decisiv în istoria artei, ce a caracterizat timpul și cotiturile sale, care opere au devenit simboluri, semne ale anumitor tendințe, care stăpânește și în ce moment au ajuns la înaintea vieții artistice, indicând schimbarea ei Această noțiune, fiind de natură subiectivă și prin definiție, are, după părerea mea, anumite avantaje față de o lucrare impersonală care caută obiectivitatea și chiar o abordează într-o oarecare măsură Fie doar pentru că obiectivitatea nu devine niciodată și nu poate deveni completă, un astfel de text este doar o judecată aproximativă, un imaginar care tinde să pară o realitate Utilitatea unor astfel de cărți este, desigur, evidentă, la fel ca și vulnerabilitatea lor Istoria artei a autorului oferă și chiar declară o lectură pur personală a istoriei artei Desigur, în raport cu faptele, chiar și cu termenii stabiliți, nu sunt permise nici arbitrariul, nici neglijența Dar selecția materialului, priorităților, dinamicii, aprecierilor - toate acestea sunt oferite în funcție de ideile pe care autorul le-a dezvoltat în decursul multor ani de muncă în profesia sa De aceea, unele fenomene, artiști, chiar lucrări vor fi discutate în detaliu, în timp ce altele - nicidecum mai puțin semnificative - doar cu linie punctată Ideea aici nu este dragostea autorului pentru anumite nume sau picturi, ci atenția sporită la acele evenimente care, din punctul său de vedere, dezvăluie cel mai pe deplin și mai elocvent mișcarea reală a artei în prima jumătate a secolului XX, esența acesteia, caracteristici și semnificație Și în sfârșit, principalul lucru Această carte este în primul rând despre opere de artă, în principal despre picturi Desigur, tendințele, teoriile și artiștii înșiși - judecățile și destinele lor, precum și problemele gustului public și contextul istoric și cultural au un loc demn Dar operele în sine, și numai ele, sunt adevărata realitate a artei, pe baza căreia o judecă atât contemporanii, cât și descendenții Sensul unei opere de artă este în sine, și nu în presupuse comparații cu realitatea Max Jacob INTRODUCERE Timp de secole, actorul a încercat să apară nu ca actor, ci ca propriul său personaj, tabloul a fost asemănat cu natura, iar măsura, precum și natura prezenței autorului și interpretarea autorului într-o operă de artă, au determinat particularitatea sa Și doar cultura secolului al XX-lea a mers în mod conștient (în partea ei vastă) pe calea actorilor Hamlet, jucând "Capcana șoarecilor" într-o scenă pe o scenă în care "otrava este o glumă" și, în plus, actorii trebuiau să-și amintească constant ei înșiși și amintesc publicului că ei - doar actori Conștiința tentată și deja oarecum obosită a cititorilor și telespectatorilor a fost de acord cu acest joc subtil și incitant, care s-a transformat mai des într-un joc de cadouri decât într-un "joc cu mărgele de sticlă" Această inversare în sine nu a însemnat nici o descoperire, nici o regresie Dar a fost brusc și ascuțit: multe concepte s-au legănat, s-au mutat din locurile lor și nu s-au mai întors la locurile lor de odinioară O astfel de metaforă, desigur, nu epuizează conceptul de modernism Dar se poate schița o cale intuitivă către percepția sa, precum și se poate aminti încă o dată: nu a apărut mare lucru în artă de pe vremea lui Shakespeare Titlul cărții - "Modernismul" - definește atitudinea față de modernism doar ca o trăsătură dominantă a culturii secolului XX, care este obișnuită și acceptată în literatură, dar deloc ca conținut exclusiv al acesteia "Artă contemporană", "artă modernă", "artă recentă" - aceste cuvinte conțin deja o apreciere: conceptul de "modern" la nivelul conștiinței cotidiene la începutul mileniului este un sinonim pentru bună calitate Și tocmai pentru că cuvântul "modernism" se referă atât de des la întreaga cultură a secolului al XX-lea (care nu este deloc epuizată de el), textul trebuie să fie precedat - cel puțin cea mai generală - definiția termenului din titlu În această carte, modernismul este în primul rând un sistem de noi "coduri artistice", coduri vizuale, desigur, înrădăcinate în descoperirile avangardei clasice Sub "avangarda" din cărți MODERNISM Artă din prima jumătate a secolului XX Aceasta nu înseamnă perioada formării "revoluționare" a ultimei arte a secolului XX, construită subiectiv pe negare În urma avangardei, modernismul își construiește căutările și descoperirile artistice nu pe reînnoirea și aprofundarea sistemelor și tehnicilor plastice și coloristice care au creat lucrări mai mult sau mai puțin asemănătoare cu lumea vizibilă, așa cum a fost cazul în toate secolele precedente Iar Tintoretto, și Poussin, și Goya, și Manet, și chiar Cezanne, ascuțind și personificând până la limită optica artistică, îndepărtându-se (uneori, după contemporani, excesiv) de lumea vizibilă privirii obișnuite, au păstrat legătura cu natura necesar pentru recunoașterea imaginii originale, iar această libertate de interpretare a provocat furie, dar nu confuzia care apare la un cititor alfabetizat când se confruntă cu un alfabet necunoscut Așadar, cuvântul "codare" pare potrivit aici, cu alte cuvinte, construcția sistemelor vizuale condiționate, a căror decodare (decodare, decodare) devine componenta principală a procesului de percepție Această decodare în epoca modernismului se bazează din ce în ce mai puțin pe sensibilitatea și rafinamentul artistic al privitorului și din ce în ce mai mult pe condiții (convenții) elaborate intuitiv sau verbal între el și autor Aceste condiții apar într-o măsură mai mare pe baza interpretărilor textuale care apar continuu, ai căror autori sunt artiștii înșiși, criticii și scriitorii și opinia publică însăși În mod firesc, în spațiul modernismului, există o nevoie constantă de noi recodări și interpretări ale acestora - condiția fundamentală pentru progresul modernist, deoarece arta "desfăcută", chiar și simplu de înțeles își pierde relevanța și atractivitatea, iar aprofundarea și rafinamentul lucrării cu textura, materialul, îmbunătățirea artei, "sfântul meșteșugurilor" rămâne sfera de interes a doar relativ puțini artiști Excepție este acea tendință artistică a secolului XX, care, operând liber cu ultimele descoperiri plastice, lasă ca prioritate "substanța artei", valoarea estetică, "tăcută" a operei Existența sa este determinată, de exemplu, de lucrările lui Matisse, Kandinsky, Klee, Modigliani, Morandi, Soutine, Derain, Zadkine, Mark, Macke, Petrov-Vodkin, Hopper și mulți alții, deși Guernica lui Picasso și alte lucruri sunt, de asemenea, parțial în contact cu acesta De Chirico și Magritte (despre definiția tendințelor de formare a sistemelor, vezi mai jos) Cu greu se poate separa practic avangarda de modernism, fie doar din cauza impletirii lor cronologice si eventuale INTRODUCERE suspans și faptul că actorii ambelor fenomene au devenit adesea aceleași personaje Reînnoirea constantă, un câmp interpretativ activ, un apel la subconștient etc , sunt probabil cele mai importante calități ale culturii primei jumătăți a secolului XX, comune atât avangardei și modernismului în general, cât și tuturor arta de atunci Dar dacă avangarda clasică se caracterizează prin negarea tradiției (cel puțin declarativă), atunci modernismul a perceput deja avangarda însăși ca o sursă, un nou clasic, un sistem de principii pe care le-a dezvoltat mai degrabă decât le-a pus sub semnul întrebării sau infirmat Iar cuvintele lui Iacov din epigraf: "Semnificația unei opere de artă este în sine, și nu în presupuse comparații cu realitatea" - pot fi bine percepute ca una dintre cele mai eficiente constante ale modernismului Cu toată semnificația și volumul istoriografiei secolului al XX-lea, care nu s-a grăbit niciodată să scrie istoria artei timpului său, este ușor de observat o anumită agresivitate, precum și aroganță în raport cu anterioare epoci Este firesc Cei care s-au implicat în secretele ei au vrut și au îndrăznit să scrie despre schimbările ciudate din arta noului secol Istoria artei contemporane continuă să fie scrisă cel mai adesea ca scuze, deoarece a avut nevoie și încă are nevoie de protecție împotriva numeroaselor atacuri, și cu atât mai mult - în interpretare constantă, interpretare, fără de care nu poate fi percepută pe deplin Iar interpretarea unui limbaj neobișnuit și multe de neînțeles trebuie întărită constant prin afirmarea necesității și noutății sale Entuziasmul nemoderat față de revoluția realizată de cea mai nouă artă pare a fi la fel de lipsit de sens ca și filipicul sau ironia din adresa sa Orice artă are culmi, pierderi, descoperiri și salon În același timp, așa cum a remarcat pe bună dreptate Collingwood, în istoria artei, spre deosebire de știință, tehnologie, filozofie, orice perioadă se termină în declin , astfel "vârfurile" diferitelor epoci "se egalizează" în timp În ceea ce privește criteriile calitative, ne putem referi la judecata lui Gadamer (ignorata de adepții criticii de artă "neevaluative" , "postmoderne", care de obicei își declară admirația pentru acest filosof): "Artistul modern nu este atât un creator, cât un descoperitor al nevăzutului, mai mult, el este inventatorul a ceea ce nu a existat niciodată, care prin el pătrunde în realitatea ființei Este de remarcat însă că măsura la care este supus pare să fie aceeași cu aceea MODERNISM Artă din prima jumătate a secolului XX ke creativitatea artistului din timpuri imemoriale A fost exprimat de Aristotel (și ce fel de gânduri nu vom găsi la Aristotel!): adevărata creație este aceea în care nu există goluri și nimic de prisos, la care nu este nimic de adăugat și din care nu există nimic de scăpat O măsură simplă, dură " Schimbările în artă aduse de secolul XX nu vor părea prea surprinzătoare pentru privitorul atent dacă va ține cont de adevărul evident, dar adesea uitat, că arta evoluează odată cu viața care o dă naștere și că schimbarea rapidă a limbajului plastic nu este atât un experiment îndrăzneț, cât o reacție determinată istoric, natural (în multe privințe și defensivă) la realitățile noi și complet neobișnuite ale secolului al XX-lea Din timpuri imemoriale, arta a servit ca un fel de amortizor emoțional și intelectual între realitate și conștiința umană, iar în vremurile moderne rolul lor a crescut enorm (de exemplu, "oglinda pozitivistă" a artei secolului al XIX-lea a fost înlocuită în al XX-lea de o "oglindă spartă", și poate de cubismul de oglindă, în care se poate vedea în același timp din laturi diferite, din unghiuri diferite și scale deplasate, o realitate diferită, necunoscută, percepută cu atâta dificultate) "Arta", a scris Vygotsky, "este punctul central al tuturor proceselor biologice și sociale ale individului în societate, o modalitate de a echilibra o persoană cu lumea (italicele mele - M G ) în cele mai critice și responsabile momente ale vieții " Și este clar că pentru unii dintre "consumatorii" de artă, acest proces de echilibrare poate fi realizat tocmai cu ajutorul unei arte la fel de complexă și dureroasă ca realitatea însăși, artă care "preia" povara de a se obișnui această realitate Iar alții au nevoie de artă protectoare, păstrând vitalitatea, optimismul, valorile tradiționale, dar nu făcându-le un muzeu și amortindu-le, ci exprimându-le în limbajul timpurilor moderne (Matisse) Numitul "rolul amortizoarelor" a crescut, în primul rând, datorită schimbărilor bruște și rapide - sociale, emoționale, etice și, în al doilea rând, deoarece aceste funcții compensatorii ale artei au devenit solicitate de un număr mult mai mare de spectatori și cititori decât înainte (tehnologie de reproducere, înregistrare a sunetului, cinema, etc , ca să nu mai vorbim de apariția unei versiuni mass media a ultimei culturi) Herbert Reed, autorul celor mai radicale și talentate lucrări rezumative (și succinte) despre istoria artei moderne , în general excluși din cartea sa despre pictură artiștii care păstrează aspectul tradițional, cum ar fi Utrillo , Spencer (deci, Marquet și Edward Hopper) , și multe altele) !) Această viziune este mai potrivită pentru un ipotetic INTRODUCERE unsprezece concept decât pentru o carte care se pretinde obiectivă Ideea nu stă în corelarea comparativă a artei figurative și nefigurative, ci în faptul că în afara contextului (care include tot ce este semnificativ în artă), nicio inovație nu poate fi înțeleasă sau apreciată În plus, secolul al XX-lea, chiar în prima jumătate a sa, cunoaște multe figuri grandioase, sintetizând în mod paradoxal în sine obiectivitatea tradițională și un dialog direct cu secolul care vine (defuncții Bourdelle, Magritte, Bacon) "Din păcate, obiceiul de a judeca în cele din urmă descurajează explicarea" (M Blok) Istoria modernă a artei contemporane insistă uneori direct, mai adesea implicit, dacă nu pe unicitate, atunci pe preferința pentru mijloace artistice netradiționale Însuși termenul "artă contemporană" sugerează prezența alternativei sale învechite, adică "nerelevant", și explicarea termenului "modern" (modern) prin termenul "complex" (complex) și, în general, dacă urmați logica autorului, face loc clasicilor "simplu" (?) art Teza este mai mult decât controversată "Similitudinea", care a fost identificată cu "înțelegerea" de prea mult timp, nu este altceva decât un mit de care privitorul (în special format din estetica semi-oficială sovietică) nu se poate despărți până astăzi Lucrările lui Brueghel, Goya sau Cezanne au o natură mult mai multinivel, atât în procesul de creație, cât și în procesul de percepție, decât, să zicem, lucrările cubiste ale lui Picasso, ca să nu mai vorbim de lucrările destul de directe ale lui Roy Lichtenstein sau instalațiile maturului Duchamp, determinate de un program de conținut complet liniar și de aceeași codare simplă, ușor de epuizat De asemenea, este semnificativ faptul că "complexul" (în înțelegerea lui Reed și a oamenilor săi asemănători), inducând o persoană la un joc intelectual, evocă în el un simț imaginar al propriei sale semnificații, în timp ce "simplul" pare doar să să fie de înțeles, dar rămâne închis și se deschide doar către aspectul non-olent și sofisticat (merită să ne amintim de Pasternak, care a scris că "o simplitate nemaiauzită oamenii au nevoie de tot, dar complexul le este mai clar") Acest tip de opoziție (opoziție) este cel mai probabil rezultatul unor bătălii teoretice și terminologice prelungite Din fericire, apariția unor noi fenomene artistice anulează arta anterioară doar în imaginația febrilă a creatorilor și fanaticilor lor, și chiar și atunci nu pe toți Agresivitatea dispare și este uitată Și artă semnificativă (și semnificativă, definind și exprimând timpul), ea rămâne în muzee, și în cărți și, ca componentă, în opera artiștilor existenți MODERNISM Artă din prima jumătate a secolului XX porecle, și cel mai important - în mintea și memoria noastră, în "muzeul nostru imaginar" (Malraux) Arta modernismului în sine îmbogățește și ascuține cultura, își extinde și își modifică posibilitățile într-un mod fără precedent, fără a distruge sau a sărăci moștenirea clasică Mai degrabă invers Un privitor imparțial care a gustat fructul picant și narcotic al modernismului, rămânând în contextul său real, va descoperi cu un nou interes atât valoarea clasicilor, cât și legăturile "ultimelor coduri" cu fostele sisteme plastice, unitatea lor, "sistem circulator" comun Istoria culturii este dramatică, în ea se întâmplă uneori pagini tragice, dar în ansamblu este plină de optimism, pentru că marchează procesul continuu de îmbogățire a lumii noastre spirituale și, în esență, nu cunoaște pierderi Distrugerea fizică a clădirilor, arderea cărților sau tirania esteticii semi-oficiale sunt rezultatul arbitrarului uman, dar în niciun caz al unui proces viu și ireversibil de evoluție artistică Memoria colectivă păstrează trecutul și prezentul culturii fără a pierde nimic Și dacă privim istoria artei secolului XX din punctul de vedere a ceea ce a câștigat, amintindu-ne că nu a anulat nimic, dacă ne înarmam cu toleranță binevoitoare, și nu cu extremism, care marchează în egală măsură pe mândrii negativismul conservatorilor și entuziasmul omnivor al adepților actualității, atunci nu există niciun motiv de îndoială: secolul al XX-lea trecut va apărea în fața noastră nu numai și nu atât ca o epocă de luptă și pierderi, ci câștiguri, deși nu ușor de realizat cu timpul * * * Cea mai serioasă problemă cu care se confruntă un autor care studiază istoria artei secolului XX este simultaneitatea evenimentelor care o determină, vagitatea priorităților și vagitatea dinamicii Care este, în esență, principalul fenomen din istoria artei? Direcția, a cărei analiză face posibilă determinarea celui mai important vector al mișcării sale? Cel mai adesea, tocmai luarea în considerare consecventă a grupărilor și tendințelor artistice devine metoda definitorie a lucrărilor despre istoria artei secolului al XX-lea Individualitatea celui mai mare maestru, care a devenit purtătorul de cuvânt al vremii și principalele sale calități artistice? Luarea în considerare a "vârfurilor" moștenirii figurilor centrale ale artei este adesea folosită ca principiu pentru construirea cercetării istorice Sau, în sfârșit, lucrări individuale care devin repere, puncte de cotitură care deschid o nouă viziune? Acest din urmă este mai degrabă ignorat de cercetători INTRODUCERE Este mai obișnuit și mai firesc să luăm în considerare, să zicem, istoria literaturii în termeni de personalități și școli naționale Astfel, luarea în considerare a operei lui Tolstoi precede luarea în considerare a operei lui Dostoievski , Dostoievski - Cehov, analiza literaturii franceze urmează analiza rusă (sau invers) etc Istoria tradițională a literaturii (artă, teatru etc ) nu explorează de obicei mișcarea de la, de exemplu, "Copilăria" ( ) de L Tolstoi până la romanul lui Flaubert "Madame Bovary", publicat, ca și "Tinerețea" lui Tolstoi în , la romanul lui Turgheniev "Părinți și copii" ( ), la începutul publicării "Război și pace" ( ), care s-a încheiat concomitent cu "Educația simțurilor" de Flaubert ( ), dar, ceea ce este foarte remarcabil, după lansarea "Idiotului" de Dostoievski ( ) Exemplele, desigur, pot fi continuate pe termen nelimitat și transferate în orice domeniu de cultură Și chiar dacă istoria literaturii secolului al XIX-lea, considerată sub acest aspect neașteptat, pare a fi suficient de simultană, ce putem spune despre pictură sau sculptură în arta secolului al XX-lea Chiar și lucrările timpurii ale lui Picasso sunt considerate după opera lui Rodin, Malevich după Serov, Duchamp după Kandinsky și este la fel de dificil să schimbi acest stereotip pe cât este (până în prezent) cu greu posibil și chiar recomandabil, deși vulnerabilitatea acestei scheme este de la sine înțeles În artele vizuale, unde apariția picturilor în lume este asociată cu expoziții (inclusiv maeștri deja decedați), unde apar în același timp lucrări create uneori cu un interval de timp semnificativ, această problemă este și mai complicată Ceea ce este mai semnificativ: mișcarea fauvistă, formarea primei asociații de expresioniști, retrospectiva lui Cezanne din , apariția în același an a Fecioarelor din Avignon de Picasso, publicarea articolelor lui Guillaume Apollinaire, opera lui Modigliani, Piața neagră a lui Malevich, cea a lui Marinetti manifest? Unde sunt acele grupuri explozive de probleme și surse de dezvoltare a artei care îi determină însăși istoria? În ce context și în ce perioadă ar trebui să luăm în considerare, de exemplu, figuri unice precum Chaim Soutine sau Morandi? În ce direcție poate (și este posibil) să includă Paul Klee, la fel de semnificativ pentru evoluția expresionismului, dada, artei abstracte și chiar suprarealismului? Aceste întrebări nu pot fi rezolvate a priori, dar fără să le pună sau măcar să le desemneze, autorul riscă să cadă într-o repovestire tradițională și, în orice caz, să se condamne la acele scheme structurale familiare, refolosite, care pot deveni un obstacol în cale calea către o înțelegere modernă a artei secolul XX MODERNISM Artă din prima jumătate a secolului XX Acum devine din ce în ce mai evident că a considera istoria artei moderne ca o alternanță sau chiar coexistență de asocieri și tendințe stabile (nu atât în realitate cât în istoriografie) - de la fauvism și expresionism la futurism, cubism, orfism și constructivism , pe lângă purism, artă neobiectivă, dadaism, artă metafizică, suprarealism etc înseamnă înlocuirea analizei dialectice și construirea unor structuri ierarhice calitative cel puțin aproximative cu un fel de inventar istoric Este și mai fără speranță să vedem principala contradicție a timpului într-o opoziție directă: figurativ versus non-figurativ Mai mult, atât fauvismul, cât și cubismul, cât și maeștrii importanți individuali ai începutului de secol (Matisse, Kandinsky, Klee, Malevich, Mondrian etc ), fiecare în felul său, deschid calea non-obiectivității (deși nu toată lumea urmărește până la capăt) În plus, abstractizarea absolută este greu de realizat (cum este, într-adevăr, obiectivitatea absolută) Probabil, structura și dinamica artei secolului al XX-lea se realizează în alte fenomene și tendințe de coloană vertebrală Se poate presupune cu un anumit grad de certitudine că nu numai lucrările teoretice demne ale maeștrilor secolului al XX-lea (Kandinsky, Klee), ci și programe de mare profil, manifeste, soarta diferitelor grupuri, lor, dacă doriți , povești aproape aventuroase sau, în orice caz, foarte distractive cu șocante, scandaluri, declarații semnificative și peisaje pitorești (Montmartre, Montparnasse, Arsenalul din New York, Greenwich Village, spectacolul "Victory over the Sun", acțiunile futuriștilor, Budutlyanii, dadaiștii etc ) interferează foarte mult cu înțelegerea independentă a sensului artiștilor înșiși și, cel mai important, a operei lor Și, în același timp, ele semnifică schimbări și schimbări fundamentale în conștiința culturală și în gustul publicului Picasso, care a creat tendințe și le-a părăsit el însuși, Duchamp, care a trecut de la pictura strictă la primele experimente de "dada", artă pop și postmodernism (ultimii doi termeni au apărut abia o jumătate de secol mai târziu), Bourdelle și Marquet, care au legat calm secolele al XIX-lea și al XXI-lea, sintetizând asemănarea vieții tradiționale cu formulări plastice rigide și descoperiri curajoase ale timpurilor moderne, Kandinsky, care a străpuns realitatea pentru a picta pentru prima dată (parcă din natură!) Lumile interioare ale conștiinței, Soutine cu crudul său curaj artistic, Henry Moore, ale cărui figuri fantastice aparțin în egală măsură tradiției și abstracțiunilor clasice - toți aceștia sunt olimpici care nu se încadrează decisiv în "direcție" și mai degrabă distrug ideile holistice despre grupuri și tendințe decât le construiesc INTRODUCERE Gândul de mai sus al lui Collingwood cu privire la declinul inevitabil al oricărei perioade din istoria artei este adevărat în raport cu perioade, curenți Istoria artei secolului al XX-lea, poate mai mult decât oricare alta, demonstrează că artiștii și creațiile lor continuă, se înmulțesc și chiar realizează pe deplin ceea ce grupul sau mișcarea nu a reușit să realizeze "Întreaga istorie a artei este istoria tipurilor (modurilor) percepției vizuale" (G Reid) Nu se poate decât să se repete: paralelismul, simultaneitatea activităților artiștilor majori creează obstacole fundamentale în calea examinării consecvente a artei lor Ca să nu mai vorbim de faptul că în secolul al XX-lea, maeștrii complet "singuratici" care nu se încadrau într-un grup, direcție sau chiar într-o tendință foarte generală, sunt mai semnificativi ca niciodată În plus, este foarte esențial să determinați ceea ce s-ar putea numi "cea mai bună oră" a direcției sau a stilului La urma urmei, de regulă, cele mai radicale experimente artistice nu numai că își au apogeul, ci își demonstrează și necesitatea pentru întruchiparea modernă a motivelor eterne și, prin urmare, își afirmă valoarea neschimbată În plus, acest lucru se întâmplă adesea tocmai la "încrucișarea direcțiilor" Prin urmare, aducând un omagiu istoriei reale a artiștilor, tendințelor și tendințelor, este posibil să presupunem că secolul al XX-lea este cel mai probabil istoria evenimentelor și fenomenelor artistice Fenomene care formează niște vectori generali, independenți de asociații, grupuri și manifeste Iar aceste fenomene sunt, în primul rând, opere de artă ca atare Ei vor deveni personajele principale ale acestei cărți * * * Aspirațiile artiștilor secolului XX sunt din ce în ce mai împărțite în raport cu modul de înțelegere și realizare Și nu doar abordările "raționale" și "emoționale" devin polii acestei diviziuni Aceste categorii, care conduc (într-o schemă foarte simplificată) de la Poussin-Cezanne (raport) și Delacroix-Van Gogh (emoție), sunt stratificate și parțial chiar dizolvate în alte planuri conceptuale, care, s-ar putea presupune, devin decisive în secolul XX În primul rând, aceasta este problema relației "imagine-interpretare" Avangarda, declarând cu insistență respingerea oricărei narațiuni, intrigi, literare, contrar propriilor afirmații zgomotoase, dobândește rapid teorie, manifeste și un vast câmp intelectual și verbal Se știe că primul este destul de formal, afirmativ MODERNISM Artă din prima jumătate a secolului XX dezvoltarea non-obiectivă a spațiului, o tendință - cubismul - a existat în lavă literară clocotită, în acel mediu fundamental nou - nu critica (apologetică, explicativă sau condamnătoare, cum sa întâmplat înainte), ci interpretarea împletită cu mișcarea literaturii prin declarații de program, o interpretare care a devenit nu doar o parte a artei, ci o condiție a sine qua pop, o interpretare care a mers nu doar lângă lucrare, ci uneori chiar înaintea acesteia și, de-a lungul timpului, a început să înlocuiască în mare măsură arta Cubismul, cântat de Apollinaire, sfâșiat și glorificat de Gleizes și Metzinger, care a devenit subiect de studii teoretice nu numai în Franța, ci și în Rusia Futurismul italian, a insistat pe declarațiile lui Marinetti și Boccioni, cubo-futurismul rus, în general, a fost un fenomen literar nu mai puțin decât unul artistic (vezi mai jos) În fine - și acesta este exemplul cel mai elocvent - primele experimente ale lui Duchamp ("Roata de bicicletă", "Fântâna" etc ), care nu există în afara interpretării, pentru că, nefiind în sine opere de artă făcute de om, au avut ca sarcina lor provocarea sistemului de percepție, ruperea contextului, care se realizează în primul rând și numai verbal Lucrările lui Duchamp (și analogii săi) își îndeplinesc funcția artistică, transferând-o laturii receptoare (destinatorului), transformând procesul de comunicare într-un fenomen nu mai puțin important decât însăși sursa judecăților și impresiilor Și după aceea - activitatea "Dada", în care procesul de prezentare, aranjare a diverselor fenomene și opere de artă a devenit decisiv dominant Într-adevăr: îndepărtându-se - în orice direcție - de subiectul (tradițional, figurativ, "real", termenul în acest caz nu este atât de important) artă, artistul secolului al XX-lea simte tot mai mult nevoia de afirmare verbală, explicație și chiar justificarea teoretică a operei sale Într-o oarecare măsură, acest lucru este provocat atât de critică, cât și de jurnalism, care necesită o explicație elementară a structurilor artistice enigmatice, care multiplică numărul de interviuri, și uneori independente, dar evident forțate (ca, de exemplu, la Matisse) texte de către artiști înșiși Dar se realizează și mai mult în "populismul artistic" inerent maeștrilor avangardei, dorința deschisă de a mulțumi și de a fi remarcat Cei mai mari maeștri ai secolului al XX-lea - Kandinsky, Malevich, Klee și mulți alții - au scris tratate întregi, au dezvoltat teorii, metode și și-au afirmat înțelegerea noilor legi ale artei Cunosc precum Kandinsky și Klee, intelectuali educați, acest lucru s-a transformat în crearea unor concepte, îndrăznețe și bazate pe dovezi, mai ales pentru vremea lor, dar reprezentând INTRODUCERE cei care sunt acum (spre deosebire de arta lor) sunt doar de interes istoric Și, cel mai important, nu interferează cu percepția asupra moștenirii lor grandioase Cât despre Malevich, verbalizarea sa a metodei a dus la un rezultat dublu Pe de o parte, artistul părea că încearcă să construiască alături de clădirea impunătoare a artei sale o clădire teoretică gigantică, dar instabilă, aşezată pe o temelie liberă de educaţie insuficientă, o clădire eclectică, ascunzând uneori în umbra ei adevăratele realizări ale practica sa artistică Pe de altă parte, judecățile sale teoretice temperamentale și inspirate au devenit baza unei anumite tehnici artistice, care a adus o mulțime de beneficii și a atras mulți adepți entuziaști, dar școala era fără îndoială fanatică, intolerantă, plină de maximalism complet bolșevic Deci, în urma diadei "rațional-emoționale", ia naștere una nouă și și mai globală: ) artă care există indiferent de interpretare și ) artă care pur și simplu nu există în afara interpretării Și, în sfârșit, o ramificație puternică a celei de-a doua tendințe devine un fenomen specific secolului XX: interpretarea care se transformă într-un joc Un fel de viclenie agresivă, care fie există ca una dintre mișcările în varianta evantai (ca uneori la Picasso), fie ca sarcină principală - de la Duchamp la Andy Warhol (vezi capitolul V "Artifex ludens*" ) Iar această tendință - tendința jocului - se transformă treptat, dar inexorabil dintr-o ramură într-o aspirație persistentă, iar în perioada postbelică, în vremea artei pop și a postmodernismului emergent, într-o dominantă Din timpuri imemoriale, conceptele de tragedie, catharsis, responsabilitate etică și cultură meșteșugărească inerente artei au fost relegate la periferia creativității Dacă Kirchner, Moore, Picasso, chiar Ernst sau Miro în anii de dinainte de război, jocul a fost o componentă a structurii artistice care exprimă tragedia, atunci în a doua jumătate a secolului al XX-lea cele mai serioase, formidabile motive sunt realizate la o mare parte măsura conform regulilor jocului și catarsis, dacă apare, uneori ca fulger de activitate intelectuală, ca un sentiment de simpatie instantanee și acută, indicii, intersecții de serii asociative tensionate, dar raționale ale autorului și privitorului Prin urmare, odată cu multiplicitatea structurilor plastice, tendințelor, direcțiilor, inovațiilor individuale, vectorul în creștere al jocului rămâne probabil cel mai important în dinamica artei în prima jumătate a secolului XX În mare măsură, această hotărâre este susținută de faptul că cea precedentă (relativ vorbind, * Artist care joacă (lat ) MODERNISM Artă din prima jumătate a secolului XX clasică) arta a exclus jocul din priorități, percepându-l ca parte a motivului, a intrigii, dar în niciun caz ca un principiu artistic Toate acestea fac posibil să se vorbească despre trei tendințe fundamentale (întinse parțial în spații diferite, uneori intersectându-se sau pătrunzând unele în altele), care sunt văzute în arta secolului al XX-lea cu suficientă claritate Ele nu sunt despărțite de o chenar ascuțit și sunt oferite în aceste pagini nu ca un concept, ci ca o construcție de lucru, ca o metodă de considerare, care face posibilă nu clasificarea rigidă, ci la o structură convențională Unul dintre ei - "romantic", "estetic" - "rămâne tăcut", mulțumindu-se cu însăși structura artistică (Fauves, Marquet, Modigliani, Utrillo, Moore, Soutine, Morandi etc ) Gama de artă de acest gen este destul de largă: de la alte lucrări ale lui Matisse învecinate cu abstracția până la generalizări puternice ale fotorealismului poetic al lui Marquet și Hopper Cea de-a doua - lupta pentru o forma-creare constanta, dotata (sau nu) cu o baza teoretica si interpretare abundenta, dar existenta de la sine - indiferent de orice, creeaza o noua realitate in coduri constant modificate, valoroase din punct de vedere plastic, care nu se abat neaparat de la lumea obiectivă (Kandinsky, Kiriko, Marc, Picasso, Chagall, Klee, Rouault) În acest "limbaj", de înțeles fără cuvinte, pasionat și în continuă schimbare, arta secolului XX vorbește despre durerea și gândurile vremii Al treilea are rădăcini în interpretare și există doar în dialog, în plasma discuției, explicației, verbalizării (Duchamp, futurişti, budutliani, dadaiști, în mare măsură suprarealişti), transformându-se treptat într-un joc și atrăgând în câmpul atracției sale o varietate de tendințe și denumiri, fiind modificate din ramurile dominante ale jocurilor de noroc din secolul al XX-lea Aproape toate talentele de căutare și neliniștite ale secolului al XX-lea pătrund în acest spațiu din când în când - de la Picasso la Giacometti și Delvaux Acest lucru este firesc: cultura secolului al XX-lea cunoaște atât abisurile întunecate ale inconștientului, cât și carnavalurile sale viclene Și în sfârșit, a patra tendință, a cărei denumire este probabil cea mai discutabilă Un loc aparte în secolul XX îl ocupă arta care păstrează figurativitatea tradițională, asemănarea vieții, ceea ce este asociat în conștiința de zi cu zi cu conceptul de "realism" Pe lângă arta pur și simplu conservatoare, de salon, chiar obscurantistă (despre care nu are rost să vorbim serios), reprezentarea naturalistă, ca limbaj înțeles în mod tradițional de un privitor inert, este folosită cel mai adesea în scopuri foarte specifice INTRODUCERE Nu vorbim de o combinație poetică și liberă de figurativ(tm) cu expresivitate lapidară și ascuțită, saturată de realizările radicale ale ultimelor cercetări, pictura lui Marquet, Soutine, Utrillo, Petrov-Vodkin, Vera Pestel, Modigliani sau Gromer poate servi ca exemplu de chetsu Astfel de maeștri sunt, în esență, la fel de liberi și moderni în domeniul formei ca și renovatorii săi radicali În arta lor, motivele, metaforele și chiar aparențe ale realității cotidiene, estetizate și transformate de percepția individuală, corelate în relații artistice deosebite, creează alte lumi Ceea ce se înțelege este altceva - acele aspirații în artă care, operând cu forme tradiționale, le folosesc: - sau într-o combinație complet neobișnuită, creând structuri care ar putea fi numite atât naturaliste, cât și metaforice Aici, în primul rând, vorbim despre suprarealişti, deşi deloc despre toţi, al căror joc şi ambiguitate în arta lor nu stau în forme neobişnuite, ci într-o combinaţie neaşteptată de fenomene incomparabile; - sau pentru a crea un fel de "naturalism utopic", unde ia naștere un "joc de idei" sau "joc de idei" gândit și cel mai adesea insidios, care tinde spre un efect narcotic asupra privitorului, exemple ale cărora pot fi arta oficială a Nazismul și totalitarismul sovietic Căutările hiperrealiste ale americanilor devin uneori mitologie de același fel, afirmând existentul ca model de ființă Și - un alt paradox - acest tip de manipulare a realității este cel mai apropiat de jocuri, de jocurile brutale ale secolului al XX-lea Desigur, între aceste tendințe există un anumit spațiu neutru în care există nume și fenomene foarte semnificative, există diverse câmpuri de tensiune, dar vectorii principali par a fi decisivi În ceea ce privește structura evoluției cronologice, temporale, aici problema pare ceva mai clară Anii de dinainte de război, perioada de ajun, de anxietate, de presimțiri vagi, au fost marcați de căutarea unor noi "optici", noi mijloace de "echilibrare a omului cu lumea", conform formulării lui Vygotsky date mai sus Acesta este timpul formării avangardei - de la fauvism la "Fecioarele din Avignon" și primele abstracții ale lui Kandinsky - trece într-un timp care ar putea fi numit o paradă a declarațiilor: cubism, futuriști, nișevocați și buddlyani ruși, Teoria suprematistă a lui Malevici, orfismul (mai degrabă apolinar decât Delaunay) și, în sfârșit, apoteoza, când arta este pur și simplu înlocuită de regia ei cu numeroase manifeste și manifestări - dadaismul În cadrul acestor evenimente MODERNISM Artă din prima jumătate a secolului XX (deseori și pur și simplu lângă ele) există o artă frumoasă, dar existența ei este în mare măsură înecată de vuietul interpretărilor și al declarațiilor zgomotoase După război, declarația suprarealismului ( ) devine ultimul eveniment cu adevărat de amploare din lanțul tensionat al autoidentificării din primele decenii ale secolului XX Conștiința șocată a omenirii din anii postbelici caută răspunsuri simple la întrebări prea complexe și dureroase, ceea ce, firesc, intensifică noul suflu al artei figurative, care, însă, a abandonat deja realitatea tradițională și a absorbit realizările noilor coduri plastice Cele mai radicale curente formale, cele mai complexe coduri artistice condiționate, se transformă treptat într-un fenomen oarecum abstract, calm, capătă respectabilitate aproape academică, își pierd dinamismul impetuos de dinainte Acest lucru creează o situație paradoxală pentru privitorul rus, când arta formei pure este percepută ca "materială", academică și parțial de modă veche și o întoarcere la figurativ(tm), problemele sociale sunt adesea interpretate ca inovație și idealism Cu toate acestea, apocalipsa apropiată a celui de-al Doilea Război Mondial introduce în arta diverselor tendințe și a celor mai diverși artiști un fel de sumbru precaut care marchează aproape toate fenomenele culturii de atunci Probabil, se poate propune o altă schemă În orice caz, tocmai structura conturată este cea care stă la baza analizei istorice din aceste pagini Oricât de mult s-ar strădui autorul să scape de stereotipurile predominante, acestea păstrează puterea asupra lui și asupra judecăților sale, deoarece au apărut ca urmare a muncii conștiincioase a multor generații de istorici și poartă, dacă nu definitive, atunci Informații testate în timp, idei, un fel de legendă, care, la rândul său, s-a impus în mintea multor generații de artiști și spectatori, a devenit o parte reală a artei Căci, ca și arta însăși, cunoașterea noastră despre ea are o tradiție fără de care nicio mișcare nu este posibilă Deci, dorind să extindă geografia ideilor obișnuite despre arta secolului XX, istoricul încearcă să se distanțeze de schema geo-artistică stabilită (Școala de la Paris, Fauvism și Cubism - Franța, Expresionism - Germania, Futurism - Italia, Suprematism - Rusia etc ) sau extindeți această schemă Aspirațiile de acest fel merită respect, dar rămân experimente private Cunoștințele acumulate INTRODUCERE SKUSSTVS MODER mai jos" CURENTI, HABITAT Pictura rusă, săturată de conștiinciozitate narativă, tradițională, a făcut un salt puternic spre negativismul avangardist Descoperirea este mult mai accentuată decât în Occident, deoarece acolo calea de la impresionism, Cezanne, Van Yogh, Nabis la fauvism, cubism și mai departe non-obiectivitatea completă a fost mult mai graduală și consecventă Patronii ruși (Morozov, Șciukin), care au alcătuit colecții de picturi ale celor mai radicali maeștri francezi, Diaghilev cu "Anotimpurile rusești" au contribuit și ei la schimbări în "geopolitica culturală" Anterior, cultura rusă, cu rigorismul ei persistent și centrismul literar, prefera valorile sociale și etice Dezvoltarea simbolismului și a limbajului său plastic (stilul modern), arhitectura modernă cu dorința ei persistentă pentru o sinteză a artelor (la Moscova, în toamna anului , a fost deschisă o mare expoziție de "arhitectură și industria de artă a noului stil" , unde erau reprezentați și maeștri străini), în general, creștere activă Sintetismul (și pur și simplu estetismul) în arta rusă, slăbirea pasiunilor profetice a devenit o piatră de hotar importantă în drumul către un sistem internațional de valori Apropierea culturii ruse de cultura occidentală a fost, desigur, doar o parte a unui proces de integrare globală care a dus la estomparea granițelor școlilor naționale Au rămas și rămân, desigur, dar de la începutul secolului al XX-lea mulți artiști și-au transferat procesul creativității într-un mediu național diferit Revoluția, apoi formarea regimurilor totalitare în URSS, Germania nazistă și Italia fascistă contribuie la emigrarea în masă - I Bunin, V Nabokov, M Chagall, V Kandinsky, T Mann, L Feuchtwanger, you can' nu le număr pe toate Un fenomen special al secolului XX este dobândirea unei a doua limbi a literaturii (Wilde, Nabokov) Toate acestea ajută, desigur, și la formarea unor puternice curente transnaționale care trec dincolo de granițele unei țări (în primul sfert de secol, acest lucru a fost deosebit de pronunțat și declarativ în exemplul dadaismului - vezi mai jos) Mișcarea culturii de la începutul anilor poate fi considerată în mod firesc ca un fenomen în mare măsură transnațional Cu toate acestea, trebuie avut în vedere că evaluarea istorică a perioadei și conștiința sa de sine diferă de obicei La începutul secolului și la începutul secolului al XX-lea, această diferență era fundamentală Cultura din acea vreme, acum percepută ca o perioadă romantică, strălucitoare și extrem de fructuoasă, o perioadă de ascensiune, noi căutări, inovații îndrăznețe, formarea unor sisteme și teorii artistice fără precedent, apariția și dezvoltarea rapidă a avangardei, a fost deloc simțită de contemporani ca fiind fericită, strălucitoare sau chiar pur și simplu progresistă MODERNISM Artă din prima jumătate a secolului XX Atunci a apărut cuvântul "decadență" - "decadență" (declin) ca termen pentru autoidentificarea culturii și a întregului mod de viață, inclusiv a moravurilor și a gustului public Rafinamentul a coexistat cu banalitatea sinceră, inovatorii s-au întors la clasici, stilizarea părea simplă, naturalețea - manierisme Cititorul și privitorul liberal au simțit timpul ca pe un declin profund, artiștii înșiși l-au certat și, în același timp, s-au bucurat de el Panourile lui Klimt, scrise în pentru Universitatea din Viena (nu s-au păstrat), au avut un mare succes, dar au fost îndepărtate "pentru pornografie", iar artistul a fost urmărit penal Istoria se repetă cu desenul și pictorul la fel de sofisticat Egon Schiele - în petrece o lună de închisoare "pentru pornografie" Locuitorii au simțit pericolul în acești artiști - nu atât din cauza deficiențelor lor reale (pretenție, vag al gustului), cât din cauza tensiunii emoționale goale și a dorinței deschise de exprimare individuală a experiențelor intime Vechile idealuri dispăreau, cele noi păreau periculoase și distructive, iar în spatele ruinelor fumegătoare ale vechilor iluzii artistice cu greu se puteau desluși noi culmi Fără îndoială a fost doar conștientizarea corupției, dezamăgirea, finalul "Divergența accentuată dintre trecut și prezent este o trăsătură caracteristică a timpului nostru, explicând anxietatea din sufletul contemporanului nostru Simțim că ne-am trezit brusc singuri pe pământ, că morții nu au murit în glumă, ci pe bune, că nu ne mai pot ajuta în niciun fel" (X Ortega-i Taset, ) Proza târzie a lui Tolstoi și Cehov este plină de amărăciune și dezamăgire față de idealurile etice și sociale ale secolului trecut T Mann în romanul său timpuriu "Buddenbrooks" arată cu pricepere moartea principiului spiritual în mediul respectabilului filistinism german, A Frans în "Penguin Island" cu o strălucire de gheață detașată transformă însăși istoria Franței într-o tragicomedie, de obicei considerat, dacă nu romantic, atunci cu o cotă din mândria naţională Opusul părea adesea a fi, și într-adevăr era, opusul - Cehov și Hlebnikov, Proust și Apollinaire, A Gide și Strindberg, D'Annunzio și A France, Bunin și Blok Același lucru este valabil și în teatru: Teatrul Antoine și Teatrul de Artă din Moscova, cu cultul lor al autenticității documentare cotidiene, s-au certat și cu convențiile academice teatrale, la fel ca și teatrul superformal al Soarelui Meyerhold, în timp ce Stanislavsky l-a invitat pe Gordon Craig la Moscova pentru a pune în scenă și a proiecta Hamlet Dorința artiștilor cu gândire radicală din noua generație de a aprecia doar "modernul", respingerea lor față de tradiție, a redus rolul nu doar trecutului, ci și viitorului, făcându-l parcă dezvăluit parte din realitatea de astăzi I -ARTA MODERNISMULUI- ORIGINILE HABITAT Guimard Intrarea la metrou Paris Fotografie Multe erau percepute de arta de la începutul secolului, în primul rând, ca ceva, deși frumos în felul său, dar legat de decădere, imoralitate, chiar urâțenie Tendința avea rădăcini lungi: celebrele poezii ale lui Baudelaire "Carrion" (Une Charogne) (c ) la mijlocul secolului trecut afirmau o estetică independentă de realitate, o frumusețe divorțată de esența unui eveniment sau obiect Acesta a fost dezvoltat ulterior de P Verlaine, A Rimbaud Pentru mulți scriitori din noile generații ale noului secol, aceasta a devenit norma, iar munca lor a zguduit vizibil nu numai ierarhia obișnuită a valorilor morale, ci și formele literare obișnuite Apariția în a cărții influentului filozof italian Benedetto Croce "Etetica ca știință a expresiei și a lingvisticii generale", în care dominanta expresiei, arta asupra copierii realității, a rezumat realizările trecute în artă și a afirmat nevoia unei forme formale căutare André Gide, care declara deja în titlul senzaționalului său roman Imoralistul ( ) o respingere a conceptelor etice normative, introduce un erou fundamental nou, rece reflexiv și un nou narator, care nu simpatizează și nu acuză, ci doar fixează semne ale oamenilor și ale vremurilor, străduindu-se să, în cuvintele autorului însuși, "să alunge cultura, decența și modernitatea" În acest sens, eroul Gide este aproape de personajele lui A Jarry (Superman, ) și chiar de Tommaso Marinetti Poezia lui G Apollinaire a fascinat nu numai prin puterea sa tragică și filozofie, ci și cu un experiment îndrăzneț asociat cu căutarea cubiștilor și futuriștilor, chiar și crearea de imagini-versuri ("Caligrame", ;, incluse în estetică) a dadaismului În literatura rusă, tragedia, sentimentul schimbărilor apropiate și periculoase se realizează în moduri diferite - de la prevestirile dureroase ale buninilor timpurii, întruchipate în proză strălucitoare, sec pitorească, dar tradițională, din complet "raznochinny" al lui Kuprin, dar cu măiestrie și psihologie cele mai bune povestiri scrise despre Kuprin - la fanteziile infernale Leonid Andreev Cu toate acestea, în proză, atât în Rusia, cât și în Occident, puterea tradițiilor secolului trecut domina încă în mare măsură Cele mai recente publicații ale lui L Tolstoi, lucrări la scară largă și profunde ale lui T Mann, MODERNISM Artă din prima jumătate a secolului XX P Abadi Sanre Coeur Fotografie M Gorky, J Galsworthy, J London și R Rolland - toate acestea au contribuit la stabilitatea prozei înalte și în mare măsură tradiționale Chiar și cel mai îndrăzneț experiment din literatura anilor - Hesse, Kafka, Joyce - se bazează pe realizările prozei clasice Poezia era mai radicală Noi ritmuri și sisteme de metafore, neologisme, căutarea unui limbaj fundamental nou (Apollinaire, Krucenykh, Mayakovsky, Hlebnikov) i-au adus în multe privințe pe poeți mai aproape de artiștii de avangardă Este suficient să amintim spectacolele lui Apollinaire împreună cu cubiștii, acțiunile comune ale domestice poeţi cu artişti futurişti În acest sens, Gerard de Nerval, care, de dragul propriilor capricii, a plimbat un homar îmblânzit pe o panglică violetă în Palais Royal, a fost precursorul și ruda apropiată a buddlyanilor cu linguri de lemn în butoniere Dar, desigur, cea mai vizibilă și remarcabilă avangardă ca fenomen central al culturii artistice a anilor s-a declarat în artele plastice Activitatea expozițională a fost atunci și furtunoasă și senzațională Este simbolic: cu ea au fost asociate multe evenimente fundamentale din arhitectura de la începutul secolului și, în consecință, o schimbare a habitatului, atât artistic, emoțional, cât și pur zilnic Secolul "s-a deschis" cu Expoziția Mondială din În același timp, a fost pus în funcțiune și metroul din Paris, proiectat de E Guimard, care, fără îndoială, a devenit și o acțiune artistică remarcabilă, nu fără motiv stilul art nouveau, care în Rusia este numit modern, este adesea numit " stil metrou" în Franța Spațiul urban din a doua jumătate a secolului al XIX-lea s-a schimbat decisiv și dramatic Noile posibilități tehnice, descoperite de gândirea inginerească a secolului al XIX-lea, au făcut realitate soluții arhitecturale fundamental noi Dezvoltarea artei de construcție în Anglia, SUA și alte țări a fost parțial cu înaintea Franței, dar în afara ei nu a fost atât de vizibilă și mai puternic integrată în procesul cultural general (prologul primei istorii a noii strategii arhitecturale este considerată pe bună dreptate prima reamenajare Haussmann a Parisului, construcţia de sere, celebra sală a bibliotecii Sf Genevieve, construită de An-I ri Labrouste la Paris în ) "Kik de îndată ce ne întoarcem la materialele noi pe care cele moderne • ARTA MODERNISMULUI ORIGINII, HABITAT Manet Calea ferata Industria, o nouă arhitectură modernă va apărea Folosirea fierului va face posibilă și va aduce la viață multe forme noi, asemănătoare cu cele pe care le vedem în clădirile gării, podurile suspendate și acoperișurile boltite ale grădinilor de iarnă", scria Jotier tocmai în Simbolul noii arhitecturi a fost considerat în mod tradițional faimosul Palat de Cristal din Londra ("Crystal Palace"), construit de arhitectul Joseph Paxton în fără utilizarea pietrei, cărămizii sau lemnului, doar fier și sticlă și destinat primei lumi Expoziţie Noile posibilități ale construcțiilor metalice, născute din curajul tehnic al arhitecților care au deschis un nou secol, corespundeau exact nevoilor pragmatice ale vremii, noua sa amploare și orientarea socială cu totul neobișnuită În acest sens, clădirea celebrului magazin universal Bon Marche în de către G Eiffel și L A Boileau a fost și ea o piatră de hotar (în esență, podelele comerciale sunt și o variantă a sălilor de expoziție) Era o nouă filozofie a arhitecturii legată de o nouă filozofie a consumului "Curțile, transformate în holuri, au fost generos vitrate De la etajul inferior se ridicau scări de fier, iar în partea de sus, dintr-o parte în alta, erau aruncate poduri de fier Arhitectul, un tânăr îndrăgostit de tot ce este nou a folosit piatra doar în pivnițe și pentru stâlpi, dar a construit întregul cadru din fier, proptind o rețea de grinzi și tavane cu coloane Peste tot era foarte spațios; aerul și lumina aveau acces liber aici, publicul se mișca liber sub îndrăznețele îndrăznețe ale fermelor îndepărtate Era un templu al comerțului modern, ușor și solid " Zola a scris despre poezia tulburătoare a noilor magazine universale ("Au Bonheur des Dames" al său este un portret tipologic generalizat al Luvru, Bon Marche și alți giganți din noul comerţ) La începutul secolului, la Bruxelles a fost ridicat un imens magazin "Inovație" (V Horta, ), iar puțin mai târziu, o clădire spectaculoasă a magazinului universal "Samaritin" (F Jourdain, ) s-a ridicat pe malurile Senei Soluții spațiale și constructive ale gărilor, care au devenit cadrul și habitatul unor idei noi MODERNISM Artă din prima jumătate a secolului XX C Monet Gara Saint-Lazare despre mișcare, viteză, depășirea rapidă a distanțelor, sensul mașinii și estetica ei neobișnuită, se alătură noii arhitecturi, dacă nu în valoarea lor artistică, atunci în starea lor emoțională Nu e de mirare că gara Saint-Lazare l-a inspirat mai întâi pe Monet la o serie întreagă de pânze ( ), aproape în același timp pe Manet, iar apoi (și parțial prin picturile sale) și pe Zola (Omul fiară, ) pentru, respectiv, lirică și dramatică, dar în ambele cazuri, o percepție nouă și subtil artistică a acestei realități nevăzute anterior Metal, viteză, abur, stivă, mișcare rapidă, depășire neobișnuit de rapidă a unui spațiu anterior imens - Despre ce - zdrăngănitul neîncetat al mașinilor? - această întrebare a lui A Blok, care respinge civilizația industrială, nu va suna curând În Franța, noua realitate trezește curiozitate entuziastă "Mașina și rolul pe care îl joacă în peisaj nu sunt atât de suficiente pentru imagine", scria Champfleury în ani mai târziu, Zola, în recenzia sa despre Gările lui Monet, aproape că va repeta aceste cuvinte: "Monet a expus în acest an interioarele gărilor uriașe (superbe) Acolo se aude bubuitul trenurilor izbucnind în ele, acolo se pot vedea nori uriași de fum ridicându-se spre bolțile spațioase Iată ce este pictura astăzi Artiștii noștri trebuie să găsească poezia gărilor, așa cum părinții lor au descoperit frumusețea câmpurilor și a pâraielor " Posturile au fost incluse în literatură și pictură, încă nu le-au primit I -ARTA ÎN MODERNISM- ORIGINILE HABITAT G Eiffel Eiffel bashia Fotografie de J Krull Turnul Eiffel - proiectul arhitectural final : atât E Manet, cât și K Mo-nu au scris pur și simplu o gară - peroane, șoproane, șine de cale ferată care au izbucnit în Paris de sub tunelul Batignolles și podul european Arhitectura gărilor s-a născut concomitent cu aprobarea lor în mintea artistică Arta de la începutul secolului se interesează de noul spațiu arhitectural și industrial, de noi ritmuri și descoperiri Complotul cu respingerea și recunoașterea ulterioară a Turnului Eiffel ( ) a devenit de mult un loc obișnuit: Leconte de Lisle, Charles Garnier, Maupassant, fiul Dumas s-au opus construirii acestuia (mai târziu s-au batjocorit la intrările Guimard în metrou) Parisul, de la restructurarea baronului Haussmann, și-a dobândit o binemeritată reputație pentru curaj urban și hotărâre arhitecturală, fără de care nu ar fi devenit el însuși Totuși, construirea unui turn vertical de trei sute de metri, care, de altfel, era lipsit de o reală utilizare practică și de elemente tradiționale de "frumusețe arhitecturală", turn care amenința să schimbe însăși imaginea capitalei, să își asume funcția de dominanta sa vizuală, a derutat chiar și pe gardienii noutății Construit pentru Expoziția Mondială din ca o structură temporară pentru a demonstra realizările gândirii arhitecturale și cele mai recente capacități de inginerie, MODERNISM Artă din prima jumătate a secolului XX turnul a devenit un monument al începutului arhitecturii moderne, al puterii intelectului și al aspirației către viitor Deschiderea și logica construcției, senzația de funcționalitate perfectă, combinată cu ornamentația modestă de "mașină" care este asociată astăzi cu primele ilustrații pentru Jules Verne, unitatea încântătoare a stilului, simțită pretutindeni - de la sfera bonturilor până la mecanismele de lift și niturile - toate acestea conferă structurii o anumită semnificație eternă Ea s-a stabilit pe Champ de Mars cu ușurință și precizie, parcă și-ar fi ocupat locul destinat ei din veacuri, convingând pe toată lumea în curând că Parisul era complet de neconceput fără ea Fără îndoială că turnul a schimbat decisiv spațiul emoțional, estetic și pur și simplu artistic al Parisului Procesul feeric al construcției sale în sine a fost ceva ca (folosind terminologia modernă) o acțiune artistică A durat doi ani, a atras mulțimi de curioși, iar plimbările pe Champ de Mars au devenit la modă Și după ce construcția a fost finalizată, capitala a devenit diferită - Turnul Eiffel, indiferent dacă a provocat laude sau blasfemie, a influențat imaginația: cei care au putut să privească orașul de la o înălțime de trei sute de metri s-au mutat într-un cu totul alt dimensiune Turnul Eiffel a fost o sinteză paradoxală a calculului matematic perfect cu stilul Art Nouveau, care a marcat clădirea orientată spre viitor cu o culoare fermecătoare fin de siecle Este curios, însă, că Principalele drumuri și gările au fost poetizate de Edouard Manet și de impresioniști, dar Turnul Eiffel a intrat în artă atunci când pictura s-a apropiat de abstractizare (din clasicii secolului al XIX-lea, doar Pissarro a scris-o, iar apoi ca parte a fundalului), iar în literatură a fost glorificată de Apollinaire şi Cocteau Nu se poate decât admira zâmbetul istoriei care a dat secolului al XX-lea muzeului din secolul al XIX-lea (Musee d'Orsay) situat în clădirea gării Picturile lui Monet și Manet și-au găsit un loc demn dedesubt R Delaunay Turnul Eiffel - •ARTA MODERNISMULUI- ORIGINILE HABITAT J Krull Trafic stradal in Paris bolțile unui debarcader din sticlă și metal, construite de Laloux la sfârșitul secolului trecut și care amintesc atât de Saint-Lazare imortalizat de ele În , pe ecrane au apărut primele filme științifico-fantastice, în special celebrul tablou (deși durează doar minute) de J Méliès Flight to the Moon ( ) După cum s-a menționat deja, evenimente semnificative din arhitectura începutului de secol au avut loc nu numai în Franța, în plus, clădiri de mare amploare (nu în niciun caz publicitar), care determină timpul în felul lor și folosesc cu succes manipularea liberă a noilor posibilități de design pentru a implementa un spațiu oarecum irațional în spiritul art nouveau sau, mai precis, Art Nouveau, apar în Germania (Teatrul Dramatic din München, R Rimerschmid, ) Tehnologiile de construcție necunoscute anterior deschid oportunități extraordinare pentru stilul liber: de exemplu, arhitectul olandez H P Berlage combină simplitatea unui design modern cu elemente ale stilului romanic (Bursa din Amsterdam, ), iar P Abadi ascunde un cadru metalic în spatele unui impresionant "romanic" grosul Sacré-Coeur ( - ) O Perret a combinat eficient în clădirile sale pariziene (cladiri de locuit, garaje, conace) cele mai noi tehnologii cu planificare liberă și elemente de clasicism "individualizat" La începutul secolului, în SUA și Europa, clădirile lui F L Wright au atras atenția generală, rezolvând relația dintre arhitectură și natură într-un mod cu totul nou și făcând un pas decisiv spre simplitatea și funcționalitatea formelor Totuși, în același timp, Art Nouveau triumfă în lumea artei La Expoziția Internațională de Arte Decorative de la Torino, această tendință a domnit Fantezia energică și în același timp languroasă a lui van de Velde, care a fondat celebra școală de meșteșuguri artistice din Weimar, autorul interioarelor, mobilierului, ustensilelor uscate și rafinat desenate, a creat MODERNISM Artă din prima jumătate a secolului XX la modă și a făcut la modă un mediu special care combină funcționalitatea îndrăzneață cu o sofisticare aproape intima, chiar dureroasă Influența lui Van de Velde a fost cu atât mai mare cu cât în a publicat lucrarea teoretică "Linia", unde și-a creat propriul program plastic al artei noi Pretinzând că linia "aduce putere și energie în ceea ce conturează", autorul a subliniat nu numai mișcarea operei sale, ci și câteva tendințe generale ale secolului al XX-lea La începutul secolului, arhitectura a intrat pentru prima dată într-un dialog cu alte tipuri de arte plastice, nu doar ca arhitectură, ci și ca o lume tehnică diferită, cu ritmuri fără precedent, puterea unor mecanisme puternice, un aspect aproape fantastic, lume misterioasă, mai mult asociată cu știința, tehnologia, mașinile, decât cu estetica Arhitectura începutului de secol a determinat această mișcare - de la Guimard și Corbusier până la realizările dinainte de război, până la crearea unui nou mediu pentru oameni și cultura lor artistică Celebra Galerie a Mașinilor de la expoziția din (arhitectul F Duter, inginer Contamin) cu deschideri colosale pentru timp și arcade portante, înclinându-se în jos, a intrat în minte alături de exponatele sale fantastice, mecanisme fără precedent care în viitorul apropiat va inspira Léger și alți constructiviști Adevărat, Marele Palat - în el a fost deschisă celebra retrospectivă Cezanne ( ) - și Petit Palaces (ambele construite de C Giraud), cu vedere la bulevardul Champs Elysees și, ca și Turnul Eiffel, făceau parte din aceeași expoziție și construită în conformitate cu cele mai recente dezvoltări inginerești, a intrat, mai degrabă în virtutea unui eclectism franc, deși la scară largă, impresionant, în structura Parisului secolului trecut Pentru artiștii secolului XX, expoziția din , cu secțiunile sale colosale de artă, a devenit aproximativ aceeași cu cea a expoziției mondiale din pentru impresioniști și contemporanii lor, când viitorul patriarh al impresionismului Camille Pissarro a făcut cunoștință cu capodopere ale artei franceze Conștiința de sine a artei, în terminologia modernă, "autoidentificarea" ei în a avut un impact uriaș asupra soartei culturii viitorului Niciodată până acum un secol nu a început istoria artei sale cu o cunoaștere atât de completă și detaliată a trecutului său Expoziția colosală "Arta Franței de la la " din Marele Palat a fost nu numai extrem de mare, ci și destul de obiectivă Au fost retrogradați pe plan secund (dar în niciun caz uitați) înainte I - ARTA MODERNISMULUI ORIGINII, HABITAT P Picasso Portretul lui Vollard marii atotputernici de salon - Couture, Cabanel, Meissonier, Delaroche Nu doar calitatea, ci și numărul lucrărilor din expoziție au excelat pe adevărații maeștri - David, Ingres, Géricault, Delacroix, Daumier, Courbet, Corot, Manet și Degas, impresioniștii Adevărat, Cezanne și Gauguin erau puțini, Van Gogh, Seurat și Signac nu erau deloc Cu toate acestea, era deja evident pentru toată lumea: aceasta este o chestiune de viitor apropiat Și așa s-a întâmplat: grandioasele retrospective ale lui Gauguin ( ) și Cezanne ( , ) au devenit senzații și au continuat firesc expoziția din în mintea publicului Și, fără îndoială, a devenit scump în vremurile moderne Evenimente în art viața s-a petrecut cu o intensitate uluitoare, schimbările au devenit din ce în ce mai drastice În , Redon și puntilistii au fondat Salon des Indépendants, unde au fost prezentate retrospective ale lui Toulouse-Lautrec și Van Gogh la începutul secolului, unde viitorii fauviști și-au arătat picturile Aproape douăzeci de ani mai târziu, în , arhitectul Jourdain, împreună cu același Redon, Renoir și alții, au înființat Salonul de Toamnă, o organizație expozițională mai largă - pe lângă pictură și sculptură, acolo s-au prezentat artă aplicată, proiecte de arhitectură, seri muzicale și literare au fost aranjate, - totuși și mai puțin liberale: spre deosebire de Salon des Indépendants, a existat un juriu (cu o compoziție în continuă schimbare), care a salvat expoziția de lucrări neprofesioniste și slabe Aceste saloane - Independent (s-a deschis în primăvară) și Toamna - au împins treptat expozițiile oficiale în plan secund și au marcat instaurarea în mintea publicului a artei discutabile și inovatoare ca viață culturală dominantă Nu mai puțin importante decât grandioasele expoziții periodice au fost expozițiile personale și de grup, chiar și lucrările individuale (la scara picturii lui Matisse "Lux, MODERNISM Artă din prima jumătate a secolului XX camere şi plăcere" ) poate și manifeste sau picturi, arătând tu versiune manifest, precum Avignon de- victima" Picasso * p ILYUNPvNASN 'KLM CJ' • 's jJJF (YI "Ulyi * Cum- ei bine, cultura transnațională de atunci își avea centrul la Paris este singurul loc unde se întâlnesc reprezentanții aproape tuturor națiunilor și școlilor Tradițiile și clasicii secolului trecut încă lucrează la începutul secolului (Zola, Degas, Monet), retrospective pe scară largă ale marilor reformatori ai picturii, nenumărate expoziții, viața cafenelelor artistice cu rădăcini lungi, care au deveniți adevărate cluburi ale ultimei arte; până acum singurul muzeu de pictură modernă, deschis la acea vreme în Palatul Luxemburg , și însuși magnificul Luvru, galeriști-marșuri sensibili, capabili să-și asume riscuri pentru a descoperi noi talente neobișnuite, critică și public care așteaptă inovații și gata pentru ele, tradițiile înaltei critici de artă de la Baudelaire și Mallarmé, prezența cunoscătorilor literari în viața artistică și, în sfârșit, atractivitatea nemuritoare a orașului însuși, care i-a ridicat pe impresioniști - un simbol al libertății creatoare a New Age - toate acestea au făcut din capitala franceză un mediu fertil, un sălaș intelectual concentrat al viitoarei avangarde Înainte de Primul Război Mondial, scriitori și artiști din diferite țări vizitează, trăiesc și lucrează la Paris: spaniolii Gonzalez, Ortiz de Zarate, Picasso și Gris, polonezii Dunikovsky și Apollinaire, bulgarul Paskin, românul Brynkushi (Brancusi), japonezul Fujita, Ehrenburg, Chagall, Sharshun, Goncharova, Larionov, Exter, Baranov-Rossine, Vasilyeva, Soutine, Osip Zadkine (Zadkin), Archipenko vin din Rusia, din Italia - Modigliani iar Severini, din SUA - Gertrude Stein și pictorul Marin, din Germania - Rilke, care pregătea o monografie despre Rodin Parisul artistic este mic, cel mai adesea se găsesc în Montparnasse - acolo sunt și colegii lor francezi: Jacob, Cendrars, poet, regizor și desenator Cocteau, artiștii Delaunay, Braque, Gleizes, Metzinger, Marie Laurencin și mulți alții - apoi colorați și talentați comunitate care a primit definiţia I de "şcoală de la Paris" (Procesul nu s-a limitat însă la dorința după Paris Duchamp și Weber pleacă în SUA, Hemingway trăiește și M Vasilieva Kvfe "Rotonde" * Bateau Lavoir - spălătorie plutitoare, spălătorie auto (fr-) - Cuvântul a intrat deja în istoria artei de limbă rusă -ARTA MODERNISMULUI ORIGINII, HABITAT Montmartre și Montparnasse Bato Lavoir Fotografie de May Ray Gertrude Stein lucrează nu numai la Paris, ci și în Spania, sfârșitul vieții sale - în Cuba, Kandinsky - în Germania ) Acolo, pe Montparnasse, iar la sud de acesta - în impasul Danzig - faimosul "Stup" (La Ruche) Ieftinitatea atelierului din această arcă uriașă, construită din fragmente de pavilioane expoziționale de către înduratul sculptor Boucher, special pentru a ajuta talentele sărace, i-a atras acolo pe atunci pe mulți dintre cei care aveau să facă în curând gloria Școlii din Paris În spatele "Academiei Ruse" a lui Montparnasse și Mariei Vasilyeva de pe Avenue du Maine, Modigliani locuiește acolo, nu departe de garsoniera lui Zadkine, apartamentul lui Gertrude Stein de pe Rue Fleurus Cu toate acestea, Montmartre și-a păstrat importanța Pe Rue Ravignan se află clădirea ciudată "Bato Lavoir", o baracă (formată, după cum se spune, "din poduri și pivnițe"), unde artiștii trăiesc și lucrează în aceeași sărăcie optimistă ca în "Stupul", Pi cassot, Gris , Van Dongen, scriitorii Salmon și Jacob, unde intră Matisse, Braque, Modigliani, Dufy, Apollinaire, Gertrude Stein În așa-numita Villa Helma de pe bulevardul Clichy locuiau Braque, Dufy (unde se ocupa cu tipărirea pe țesătură), Suzanne Valadon (model, artist, mama foarte tânărului Maurice Utrillo de atunci, care rareori era printre semenii săi), la intrarea în Moulin Rouge "Au existat încă afișe cu Lautrec, care își iubea atât de mult actrițele, prietenul lui Picasso, Casagemas, s-a sinucis în apropiere într-o casă de pe același bulevard, iar mai târziu Henry Miller a privit Parisul în cafeneaua Wepler În , la poalele Montmartre, nu departe de magazinul celebrului Papa Tanguy de pe rue Clausel, lângă Place Saint-Georges, a deschis o mică galerie pe strada Victor-Masset (nu departe de galeriile fostului clovn Sago, Durand-Ruel și Vollard, situate mai jos pe strada Lafitte) Berthe Weil Ea a fost prima, în , care a riscat să cumpere tablouri ale tânărului Picasso Vollard, după cum știți, a susținut prima expoziție a unui spaniol necunoscut ( ) La sfârșitul anilor , un om de afaceri Daniel Henry (Henri) Kahnweiler (german de naștere, care i-a cauzat multe necazuri după război), a venit la Paris din Anglia, care a deschis o "galerie mică și îngrijită" (G Stein) într-un loc foarte la modă MODERNISM Artă din prima jumătate a secolului XX ste - pe strada Vignon din spatele Bisericii Madeleine - și a devenit primul susținător și cumpărător al cubiștilor: l-a prezentat lui Picasso lui Braque, a cărui expoziție personală din galeria sa este considerată începutul erei cubiste La Paris, și tocmai în acei ani, a avut loc o schimbare socială fundamentală în viața artistică Anterior, dacă artistul nu aparținea burgheziei, atunci într-o oarecare măsură era orientat spre gusturile acesteia, dacă nu estetice, atunci viața Arta impresioniștilor, puntilliștilor, nabiștilor s-a insistat pe o cultură profesională fină și concepută pentru un privitor sofisticat (desigur, nu vorbim despre destinele extreme ale lui Gauguin, sau chiar mai mult despre Van Gogh) Dar în noul secol, negarea, respingerea categorică a experienței anterioare, maximalismul au prevalat în mediul artistic Intelectualii rafinați precum Manet sau Degas, aristocrații precum Toulouse-Lautrec, nu mai erau figurile cele mai vizibile Sărăcia, devenită un mod de viață, fanatismul în negarea valorilor mic-burgheze, combinate perfect cu starea de spirit a "jolly underground", ideile de distrugere care au venit împreună cu ideile futuriștilor italieni Olimpianismul lui Matisse sau Marquet (pe care l-au păstrat chiar și în tinerii lor ani de foame) părea destul de străin, răsturnarea anarhistă a idolilor și scandalosul părea firesc Un artist marginal devine o figură tipologică, un personaj excentric și esențial tragic, precum Modigliani care a murit devreme sau Utrillo, care era gata să facă orice pentru un pahar de vin în tinerețe Spiritul tristeții și al confuziei spirituale, intensificat de presimțirile dureroase ale unei catastrofe sociale și militare iminente, plutește în aerul vesel al Parisului, oamenii sunt lipsiți de griji, iar sinuciderile sunt frecvente (prietenul lui Modigliani Jeanne, Casagemas, Pascin) Cu toate acestea, ideile obișnuite despre Parisul ca singurul centru de artă din Europa de Vest sunt oarecum inerțiale A mai existat un alt oraș care nu s-a bucurat de o reputație atât de rezonabilă, nu a dat naștere la atâtea memorii, nume mari, dar poseda o cultură aparte și subtilă, un spiritism filosofic de un fel cu totul aparte - Munchen, capitala Bavariei (v capitolul III) Intensitatea extraordinară a activității expoziționale din Rusia (inclusiv expoziții sistematice ale artiștilor străini) nu a făcut din Sankt Petersburg și Moscova centre internaționale de artă, ci a schimbat decisiv cultura culturală ARTA MODERNISMULUI ORIGINII, HABITAT climatul ambelor capitale Deja la începutul anului , la Sankt Petersburg a fost deschisă o expoziție de artă franceză, unde expoziția prezintă lucruri expuse la Expoziția Mondială din anul precedent, dar cel mai mult atenția publicului este atrasă de recentul decedat Böcklin, pe atunci foarte la modă, a cărui simbolism de salon și semnificație sumbră a găsit mulți admiratori (nu numai articole, ci chiar poezii au fost dedicate memoriei lui Böcklin) Activitatea expozițională a capitalelor ruse a devenit o soluție nutritivă pentru apariția celei mai noi arte experimentale Mișcarea tinerilor simboliști, "Demonul învins" al lui Vrubel ( ), schițele lui Repin pentru tabloul "Consiliul de stat" ( ), o retrospectivă colosală a portretelor rusești din Palatul Tauride, care a contribuit foarte mult la conștientizarea culturii ruse a acesteia propriile rădăcini ( ), în sfârșit, lucrările semnificative ale lui Larionov, Goncharova, Malevich (XIV Expoziție a Asociației Artiștilor din Moscova, martie ) sunt dovezi fără îndoială ale unor schimbări drastice iminente, care, ca și în Occident, vor deveni destul de distincte în jurul anului Și totuși, tradiția și memoria noastră istorică (care, așa cum am menționat deja, sunt o componentă importantă a istoriei artei în sine) păstrează o superioritate incontestabilă pentru Paris De fapt, multe, multe lucruri au fost îndreptate către Franța Este suficient să ne amintim că T Marinetti, fondatorul futurismului italian, a scris primele sale lucrări în franceză și a ținut prelegeri la Paris Fără îndoială, mult în noua artă Parisul a stabilit un fel de test, care, totuși, a provocat o oarecare opoziție față de acesta * * * În ciuda faptului că o parte semnificativă a publicului și a colecționarilor au păstrat interesul pentru arta conservatoare de salon (aderarea la care rămâne o componentă naturală a gustului publicului), a devenit evident: noua artă nu ocupă doar cele mai active poziții în cadrul procesului artistic, ci dar se mută în centrul atenției publice și chiar intră pur și simplu la modă Dar oricât de curajos și perseverent s-ar afirma estetica ultimelor tendințe, procesul de mutare a atenției publicului, precum și a atenției majorității criticilor de artă, a avut loc încet Într-adevăr, pe lângă salon, a existat până de curând o artă îndrăzneață și neobișnuită, dar acum deja percepută, experimentată și intră în uz În prim-plan se află lucrările târzii ale lui Rodin, magnificii pictori ai grupului Nabis fără a se strădui deloc MODERNISM Artă din prima jumătate a secolului XX A Böcklin Insulă moartă esya la distrugerea fundațiilor, maeștri rafinați ai simțului pasistic (Moreau, Puvis de Chavannes, în Anglia - Beardsley, în Rusia - "Lumea artei"), păstrând, totuși, nu numai figurativitatea, ci și un cult sofisticat de desen; stând în pragul salonismului, dar subtil dotat, nervos și ciudat Klimt, combinând reminiscențele prerafaeliților, erotismul picant cu un fel de manierism maiestuos; picturi simboliste, deși nu lipsite de o banalitate pretențioasă și de un gust îndoielnic, picturi de von Stuck (precum simboliste nu numai prin esență, ci și prin însăși "substanța picturii" a picturii lui Vrubel); picturile semnificative ale lui Böcklin, bucurându-se de un succes fără precedent, dintre care una - "Insula morților" - a devenit un fel de icoană și un semn al vremurilor; Rousseau, vameșul duce publicul într-o călătorie într-un basm clar și naiv, deschizând calea pentru ascensiunea rapidă a primitivismului din secolul al XX-lea - Pirosmani, Babushka Mozes, Generalich (În ceea ce privește arta rusă, Franța a început să învețe despre ea abia în , când Diaghilev a amenajat în cele douăsprezece săli ale Marelui Palat, decorate de Bakst, o expoziție gigantică de la icoane până la schițele bretone ale lui Serov, Vrubel, Roerich și Yavlensky Reprezentanți ai primul val de avangarde rusești - încă foarte tineri N Goncharova, M Larionov și alții - doar se fac cunoscuți în Occident ) Gustul mediu se amestecă între teama de "decadență" pernicioasă și admirația pentru realizările sale rafinate și seducătoare Totuși (nu în Rusia) vremea a fost numită și "Labelle epoque", ale cărei caracteristici au pătruns peste tot - de la săli de expoziție și forme arhitecturale până la mobilier, publicitate, • ARTA MODERNISMULUI ORIGINII, HABITAT ornamente, mici accesorii ale vieții, care împreună formează o forță atotputernică - gustul public Cu toată semnificația lui Puvis de Chavannes și succesul uriaș de public al lui Böcklin, un loc important a fost ocupat într-un spațiu cultural relativ "neutru" de către artiștii grupului Nabis, care au pășit cu îndrăzneală în noul secol Acești stilisti talentați și subtili, inspirați de idei naive și sublime, slujind ideilor vagi, dar nobile ale esteticismului pur, campioni ai picturii rafinate și ai desenului fluid și în același timp fragil, au făcut mult pentru a întări ? f , Persuasivitatea, reificația completă, acea realitate, care, grație propriei experiențe a subiectului, dobândește indestructibilitate " (Să facem o remarcă între paranteze: judecățile lui Cezanne cunoscute ne inspiră pe deplin respect pentru rațiunea lor de a fi, dar mărturisesc disproporția completă a capacității sale de a gândi față de geniul supraomenesc al picturii, căruia i-a fost complet subordonată firea sa slabă Ostatic de "libertatea sa singuratică" , ghicind despre darul său, nu s-a gândit la amploarea acestuia, ci la responsabilitatea pe care o avea față de el și l-a slujit cu devotament, neodihnindu-se și nefiind distras practic de nimic ) Pavel Muratov, autorul celebrelor "Imagini ale Italiei", poate cel mai bun dintre cei care au scris despre artă în limba rusă, în , când nici măcar o mică parte din ceea ce este acum despre artist nu a fost publicată, a publicat o broșură despre Cezanne "El contrastează dizolvarea impresionistă a aparențelor în efecte de lumină colorate spectral cu un sentiment ferm al separatității formelor naturale Simte convenționalitatea necesară a spațiului care le combină Impresioniștii au pictat pentru ca ochiul privitorului să vadă natura prin ei Cezanne s-a străduit să-l păstreze pentru totdeauna pe suprafața pânzei sale (italicele mele - M G ) " Astfel, Cezanne, deși a vorbit despre "Poussin corectat de natură", artistul, care nu a pictat niciodată altfel decât din natură, a preferat hotărât senzațiile realizate pe pânză, suprafața cea mai pitorească, valoroasă și autonomă, ridicându-se pentru totdeauna deasupra acesteia chiar natura, pe care, după cum i se părea, o slujea cu evlavie MODERNISM Artă din prima jumătate a secolului XX P Cezanne Natură moartă - De aici și hotărârea regală de a întinde volumul de-a lungul planului imaginii, arătând obiecte ca și cum ar fi desfășurate nu numai în spațiu, ci și în timp, văzute din diferite puncte de vedere, lipite în suprafață conform a ceea ce nu este aparent, ci condus , ca în pictura medievală și pictura cubiștilor care nu a apărut încă Prin urmare, practic nu există efect de iluminare "de la terți" a peisajului și a obiectelor pe pânzele lui Cezanne Copacii, fețele, lucrurile, norii pictați de el poartă cu toții propria lor culoare, radiată de însăși substanța picturii Într-o pictură clasică, imaginea este identificată în mintea privitorului cu pictura în sine La Goya, Van Gogh, Ensor, înfățișarea și imaginea sunt distanțate, imaginea este valoroasă în sine, dar "atașată" de realitate, "seamănă" cu ea și este destul de informativă Practic nu există lume materială într-o imagine neobiectivă Cu Cezanne, menținând în același timp o legătură cu realitatea, valoarea picturii este incomparabil mai mare și, cel mai important, tabloul gravitează mai mult spre absolut decât spre cel descris Concentrarea privirii în "focalizarea" centrului spațial al motivului ales a devenit baza atât a structurii emoționale, cât și a raționale a pânzei ("construcție din natură", în cuvintele artistului) Aceasta a fost completată de ceea ce mai târziu a devenit "viziunea sferică a spațiului" , adică capacitatea de a vedea motivul ca din interior și dintr-un punct de vedere în mișcare Pânzele sale transmit nu drama sentimentelor sau judecăților, ci drama percepției vizuale, dau impresia unui fel de "vizibilitate asurzitoare", un vuiet mut, o catastrofă "cu sunetul oprit", în care lumi se prăbușesc și sunt create cu o încetineală maiestuoasă Pictura lui Cezanne din perspectiva unui spectator din secolul al XX-lea ar putea fi comparată cu un cadru înghețat creat ca concentrația unui întreg film, în care multe cadre sunt combinate într-un cadru "super-greu" care absoarbe totul Acest sentiment este sporit de capacitatea unică a lui Cezanne de a construi spațiu, nu imitându-l, nu creând iluzia adâncimii, ci conectând planurile văzute în diferite momente pe un plan, sintetizând spațiul și timpul, creând un "cronotop pitoresc" Este pitoresc, deoarece culoarea singură, fără ajutorul liniilor și volumelor, denotă profunzime, fără a o "înfăți" deloc Natura de pe pânzele sale este în același timp de neclintit, eternă și creată "Cutremurul materiei" al lui Vangogh, care exprimă starea sufletului șocat al artistului, este înlocuit de detașarea maiestuoasă a lui Cezanne: I - ARTA MODERNISMULUI ORIGINILE HABITAT Prolog de Cezanne P Cezanne Masa de bucatarie P Cezanne Borcane și oale lumea din tabloul lui este "prinsă" într-un moment de pace, care pare a fi etern și în același timp iese în fața ochilor noștri Tunsele, împietrite într-o mișcare furtunoasă, devin dovada luptei artistului cu materialul care tocmai s-a încheiat (sau s-a oprit pentru o secundă), un fel de pauză divină, a cărei lungime este socotită de un timp diferit, de munte (cum poate nu ne amintim aici teoria relativității care se naște în același timp; prima publicație a lui A Einstein despre teoria relativității - ) "Studiul luminii și al umbrei, al planurilor și volumelor, al spațiului și al relației sale cu imaginea însăși, și în special nevoia de a crea în imaginația ta un anumit întreg, care este lumea artei, diferită de lumea naturii, toate acest lucru i-a permis lui Cezanne să creeze numeroase lucrări care sunt perfecte prin ele însele și, în același timp, deschid o nouă dimensiune în istoria artei Lilian Gerry, care a definit spațiul lui Cezanne ca un "câmp în mișcare sferoid", "spațiu oscilant", scrie în încheierea cercetării sale: "De atunci, de fapt, lumea reală (care este și lumea privitorului), lumea imaginilor și lumea evazivului (le monde de І'ёѵа-sion) nu mai sunt despărțite de ziduri impenetrabile" Poate că Cezanne era singurul maestru care poseda atât cel mai puternic temperament, cât și o dorință irezistibilă de a ordona, de a structura lumea vizibilă În același timp, el era la fel de departe de suferința morală arzătoare a lui Van Gogh și de exoticul MODERNISM Artă din prima jumătate a secolului XX vizionari ai regretatului Gauguin, și din spontaneitatea divină a lui Matisse, și cu atât mai mult din structurile abstracte ale cubismului (deși el a afirmat în practică și verbal semnificația formelor geometrice simplificate în construirea unui tablou) De fapt, el a fost atras doar de procesul de transformare a senzațiilor în artă (nu întâmplător Cezanne a reacționat cu entuziasm la poemul lui Baudelaire "Carrion", în care frumusețea materiei artistice nu este în mod decisiv legată de intriga) Valoarea intrinsecă a artei era evidentă pentru el Și aici a deschis calea pentru arta noului secol Dar vrăjitoria picturală, maestrul și costurile emoționale care îi marchează opera aparțin secolului al XIX-lea, și într-adevăr tradiției clasice După cum știți, Cezanne s-a recunoscut în contemporanul lui Poussin, eroul nuvelei lui Balzac Capodopera necunoscută Amploarea lui Cezanne se remarcă mai ales, probabil în lucruri mici și puțin cunoscute, unde artistul poate fi văzut ca dintr-un loc nou Un exemplu de acest gen sunt acuarelele sale izbitoare, departe de a fi arătat chiar și la grandioasa expoziție din Acuarela "ghivece de flori" (Musee d'Orsay Paris) este regal de simplă în ceea ce privește motivul și soluția spațială: ghivecele de lut care stau frontal pe un raft sunt văzute ca în perspectivă Hârtia gălbuie (îngălbenită?) este atinsă cu ușurință și cu grijă de lovituri dure, nu în acuarelă, clar "fațetate", uneori neatingându-se, alteori "suprapuse" în mod deliberat și exact, ceea ce creează un câmp tensionat de vibrații și întinse mici planuri de culoare unghiulare, o anumită structură care se simte în mod ciudat ca un prototip timpuriu al viziunii cubiste Armonia sumbră și puternică a formelor masive, născută din nenumărate gradații de culori și tonuri, este însă limitată de o gamă specială "Cezanne" de inflorescențe cenușii, cenușii-ruginiu, verzui-albastru, peste o covorașă grea P Cezanne Muntele Saint Victoire acuarele a cărei rialitate izbucnește compoziția încununătoare a frunzelor verzi-închis orbitor dispuse într-un ritm feeric de solemn, literalmente "asurzitoare" cu sonoritatea sa coloristă înghețată Acuarela este asemănată cu un fel de "meta-peisaj", o imagine concentrată I - ARTA MODERNISMULUI ORIGINILE HABITAT Prolog de Cezanne P Cezanne Muntele Saint Victoire a universului, conectând pământul și înălțimile munților pe câțiva centimetri pătrați Sentimentul "absolutului" într-o foaie mică de hârtie provoacă confuzie de o calitate aproape extatică În acest sens, Cezanne intră în contact cu descoperirile lui Kandinsky, care a afirmat unitatea infinitului mare și infinitului mic Arta lui Cezanne în ansamblu a arătat lumii un fel de imagine finală a secolelor al XIX-lea și anterioare Pictura lui Cezanne păstrează calitățile unei picturi clasice: "asemănarea" cu natura reală, izolarea de lume printr-un cadru, patos spațial, retorica picturală, concretețea motivului, intriga plastică Dar căutările spațiale și coloristice din secolele trecute - de la Renaștere la impresioniști - au fost nevoite să se oprească în fața cetății Cezanne a unei pânze plate, care a acumulat cosmosul său artistic, redus la o formulă clară, de sine stătătoare, precum universul în sine Și aici putem vorbi despre pictura lui Cezanne și ca primul tablou al picturii moderne "Absolutul" menționat mai sus face posibil să se constate în planul operelor lui Cezanne o independență completă, o autonomie a formelor, care se nasc chiar în acel stadiu al mișcării artei, când valoarea petei, a tonului, a saturației de culoare a plan, ritmul contururilor formei capătă în cele din urmă o valoare autosuficientă Dar, în "cetatea pitorească" a pânzelor lui Cezanne, există un etern ecou al ciocnirii spațiului real cu suprafața tabloului, care a transformat volume și a dat într-o imagine plată, comprimată, parcă zumzăind de tensiune, unde adâncimea al lumii revine privitorului pe un alt aspect, artistic MODERNISM Artă din prima jumătate a secolului XX P Cezanne coliba lui Jourdain un limbaj în care obiectele își desemnează doar tridimensionalitatea cu culoare și contururi, raportând-o, dar nu imitând-o Cu Cezanne, pictura se transformă dintr-un însoțitor al realității într-o parte a realității Ultima sa lucrare, Jourdain's Hut ( , Kunstmuseum, Basel), a rămas neterminată, iar acest lucru pare simbolic, întrucât însuși impulsul lui Cezanne de a îmbina pasiunea coloristică cu o construcție structurală clară mărturisește incompletitudinea drumului, contradicțiile neaduse la sinteză, forțele inepuizabile, forțând cu o acuitate deosebită să simtă cum și de ce suferințele lui Frenhofer lui Balzac au fost atât de aproape de artist "Inventatorul unui nou limbaj plastic, creatorul de noi imagini monumentale, reformatorul peisajului clasic, maestrul atotputernic al acuarelei - atât este el, dar mai este ceva Clasic, romantic, maestru al barocului în funcție de vremuri, moștenitor al unei tradiții și inventator al alteia, descendent și strămoș (italicele mele - M G ) - cum să indice limitele acestei personalități? Cu adevărat un descendent al tot ce a trecut și un strămoș al viitorului, el a devenit ardezia trecutului și trezitorul noului După ce a determinat principalii vectori ai celei mai recente picturi, Cezanne, care este de asemenea foarte important, a confirmat intensitatea uneia dintre cele două tendințe lăsate ca moștenire din secolul secolului trecut până în secolul următor Și anume cea care s-ar putea numi ana I ARTA MODERNISMULUI- ORIGINII, HABITAT litic-rațional, unde emoțiile, dorința de a "realiza sentimentele" sunt intuitiv sau conștient, dar totuși structurate, introduse într-un canal logic și construite, create ca un fel de sistem artistic Înrădăcinată în Poussin, cartezianismul tradițional francez, această tendință trece prin Cezanne până la Picasso și mai departe, probabil până la Malevich (în special până la Suprematism), P Mondrian și multe alte fenomene asociate principiului rațional O altă tendință este intuitivă din punct de vedere emoțional, extrem de expresivă, care se întinde de la modelarea romantică la Van Gogh, Ensor, Hodler, Munch și mai departe la experimentul coloristic deschis fauvist și la deformările pasionale ale expresioniștilor germani Linia "emoțională" a artei non-obiective - Kandinsky, Klee, mai departe - toate acțiunile târzii, arta cinetică sunt conectate cu aceeași tendință Cu toate acestea, această diada ("rationo-emotion") în secolul XX a devenit deja doar una dintre cele formative, și-a pierdut sensul dominant Și în acest sens, este mult mai important că Cezanne a deschis calea către secolul viitor pentru pictura de grand stil cu toată amploarea, autosuficiența și retorica ei, cu toată capacitatea ei de a trăi într-un spațiu emoțional și estetic tăcut care nu caută interpretări verbale zadarnice În general, orice încercare de a structura arta secolului al XX-lea, dacă pot spune așa, "se poticnește" când vine vorba de personalități sau tendințe Totul este prea strâns legat și va trebui să revenim la asta de mai multe ori Cezanne este perceput în mod tradițional ca punct de plecare al artei raționale, cubismul se bazează pe el, se obișnuiește să-l vedem drept succesorul marelui logician al picturii Poussin Dar adevărul este departe de a fi epuizat de această judecată Fauvismul, în mod tradițional (și pe aceste pagini) opus cubismului ca chintesență a artei spontane, pasionale, emoționale, a fost condus de Matisse Matisse, a cărui operă este și (nu mai puțin decât pentru cubiști!) exemplul lui Cezanne, influența sa profundă și fundamentală Același lucru se poate spune despre Mark și, în mare măsură, despre Deren Infuzat cu schemele raționale ale lui Cezanne-Picasso, cubo-futurismul rus anticipează schemele de joc ale "dada", iar arta abstractă se dezvoltă în dialogul "emoție-rație" (Kandinsky-Malevich), care încorporează căutarea expresioniștilor, și Delaunay , și mult mai mult Cu toate acestea, cu toată diversitatea lor, tendințele care au apărut în acel moment într-un sens semnificativ provin toate din același interes pentru lumea ascunsă, lumea conștiinței secrete și Dostoiev MODERNISM Artă din prima jumătate a secolului XX Skysky, și Freud, și Vrubel, și Böcklin, și Kandinsky, și Schoenberg, și Joyce, și Proust, și Picasso și Mark, în multe privințe, aspiră nu atât la vizibil, cât la cunoscut Chiar și Cehov, în povestea "Călugărul negru" ( ), prin gura personajului său fantomă, afirmă echivalența realului și a imaginarului ("Gândește cum vrei Eu exist în imaginația ta, și în imaginația ta face parte din natură, ceea ce înseamnă că și eu exist în natură" ) Gauguin a căutat răspunsuri la problemele arzătoare de a fi în legenda creștină sau printre imagini exotice, aproape fabuloase, ale Tahitiului; Redon creează picturi care anticipează direct suprarealistul; Mai târziu, Picasso se îndreaptă către arta Americii Antice, iar mai târziu, Proust face din singurul spațiu pentru narațiunea și reflecția sa doar o amintire, privită prin cea mai subțire optică a structurilor multistratificate, asociative concentrate în sine Una dintre căile bătute către ceea ce Kandinsky avea să numească mai târziu "vibrația sufletului" a fost calea simbolismului - o artă care s-a impus de mult, a aparținut în mare măsură secolului trecut Suprafață și simbol Vrubel "Toată arta se află la suprafață și simbol (orice artă este atât o suprafață, cât și un simbol)" ( Wilde) "Amintiți-vă că un tablou, înainte de a deveni un cal de război, o femeie goală, sau un fel de anecdotă, este în esență o suprafață plană acoperită cu culori dispuse într-o anumită ordine" (M Denis) Cezanne vine din nou în minte, dar și altceva: o încercare a artei de a realiza sensul ascuns, al doilea, al obiectelor și fenomenelor, cu ajutorul unei imagini reale simbolism, așa cum este prezentat mai sus Printre simboliști se numără și artiști care au interpretat lumea ca pe o pantomimă înspăimântătoare sau vrăjitoare, interpretată de personaje-măști înfricoșătoare cu sens, figuranți care personificau ("simbolizat") anumite concepte (F von Stuck), sau ca peisaje fantastice "de altă lume" precum celebra și la modă "Insula morților" de Arnold Böcklin ( , Metropolitan Museum of Art, New York) Cu toate acestea, arta simbolistă s-a străduit pentru o mai mare complexitate și semnificație și le-a atins "Poezia simbolică caută să îmbrace Ideea într-o formă senzuală, care, cu toate acestea, nu este un scop în sine, ci trebuie să se supună Ideei și să o exprime Ideea, la rândul ei, nu trebuie să apară fără ținuta magnifică a analogiilor exterioare, căci esența artei simbolice constă în faptul că nu numește niciodată Ideea după numele ei Paul Adam în a susținut că în arta simboliștilor ar trebui să existe vise tinere, viziuni, amintiri, creații ireale ale fanteziei, pentru că tot ceea ce se întâmplă în viață și îl constituie în esență I ARTA MODERNISMULUI ORIGINII, HABITAT Suprafață și simbol" O Beardsley Ilustrație pentru drama lui O Wilde "Salome" G Klimt Judith Fenomenul, care aparține mai degrabă secolului al XIX-lea, a dat lăstari puternice majorității curentelor de avangardă și trebuie indicat Tendința simbolismului a fost manifestată de către nabidi, și de către Moreau și de către Beardsley, și cu atât mai puternic de către Ensor, Munch, artiști percepuți și pe bună dreptate, cel mai probabil, de către fondatorii expresionismului "Plasma Simbolismului" i-a afectat atât pe maeștri profundi, cât și pe artiști ai unei aripi de salon - deja menționatul Böcklin și puternicul, dar pretențiosul Stuck, Klimt, Klinger, tânărul Kupka în Rusia - Vrubel, mai târziu Borisov-Musatov, Petrov-Vodkin, Pavel Kuznetsov Unii dintre ei au adus doar omagiu simbolismului, alții au servit-o cu seriozitate, dar mulți au trecut prin ispita ei La început - Gauguin, școala Pont-Aven, Pu-vie de Chavannes, foarte mult, de altfel, venerat de Gauguin, în multe feluri de Moreau Desigur, Redon Redon, care era cu doar un an mai tânăr decât Cezanne, chiar înainte de prima expoziție a impresioniștilor, a vorbit despre necesitatea de a scrie nu atât vizibilul cât imaginarul, scriind mai târziu că pune "logica vizibilului în slujba invizibilul" Cu toate acestea, Redon, la fel ca Moreau și chiar Stuck cu fantezia sa furtunoasă, deși vulgară, a folosit mijloace plastice tradiționale pentru a descrie inexistentul sau a indica sensul ascuns al lucrurilor, iar textura picturilor și desenelor sale a rămas rafinată, dar mai degrabă academică În acest sens, căutările și descoperirile simboliste ale nabiților au rămas și în spațiul sistemelor lor plastice Simbolismul a fost cu atât mai important pentru Rusia, unde limbajul primului simbolist - Vrubel - a devenit substanța liberă a artei, eliberată de o legătură primitivă cu subiectul În Rusia, simbolismul a contribuit mult la deschiderea drumului către gândirea avangardă, în timp ce Vrubel a fost la început și în fruntea acestui proces "Mai mult decât orice alt artist, Vrubel a fost inspiratorul avangardei din Rusia în Eu pentru următorii douăzeci de ani El poate fi numit rusul Cezanne, pentru că au multe calități în comun: ambii artiști au legat secolele cu opera lor, și nu numai secole, ci două viziuni, deci pa- MODERNISM Artă din prima jumătate a secolului XX separând secolul al XIX-lea de al XX-lea: "arta modernă (modernă)" de la arta Europei de Vest din timpul Renașterii până la nașterea picturii de șevalet si si avangarda ruseasca La începutul secolului al XX-lea, nu numai în Rusia, oamenii au început să vorbească serios despre pictura rusă Și nu numai despre artiștii la modă care au fost numiți "futuriști" (cu alte cuvinte, despre tinerii maeștri ai viitoarei "avangarde clasice"), ci și despre cei care s-au depărtat Cultura rusă a fost mult timp - și pe bună dreptate - venerată în Europa de Vest, mai ales ca o cultură a cuvântului, ca o cultură literară n Redon Ochiul este ca o minge cultura tribală De pe vremea lui Turgheniev, cărțile rusești sunt cunoscute, iar literatura noastră a ocupat un loc mândru și serios în mintea cititorilor luminați Au fost și compozitorii celebri, în special Ceaikovski, Musorgski, Rimski-Korsakov, Stravinski Picturile lui Vrubel nu au pătruns adânc în conștiința artistică occidentală Dar rolul lor în procesul cultural general este mare, iar pentru avangarda rusă și, prin urmare, pentru avangarda în general, este foarte semnificativ, precum și pentru înțelegerea esenței simbolismului în interpretarea înaltă Vrubel Există multă efemeritate în arta lui Vrubel: atât semnificație, cât și ma- I oboseala nervoasă a modernității și salonismul de-a dreptul Dar există un rezolvator-eu, dar altceva: atât fierberea înghețată a frotiurilor, în care apar secretele eterne ale subconștientului, cât și individualitatea cea mai profundă, arzătoare În ea Am unit natura filozofică inerentă culturii ruse, tensiunea morală cu o căutare curajoasă a unor noi tehnici formale, care căci pictura internă era o raritate Ca și Gogol, Alexander Ivanov, Dostoievski , nu și-a creat niciodată opera principală, la care a visat toată viața - Marele * Diose Demon • Profetic și de foc" (cuvintele lui Kramskoy despre Karamazovii lui Dostoievski) sunt concepte mult mai apropiate de picturile lui Vrubel decât de picturile Rătăcitorilor Nu și-a ascuns dezamăgirea lui Repin "În procesiune! în provincia Kursk "și a îndurat cu fermitate insulta mentorului, a exprimat suficient de ascuțit Nu a acceptat prea multe în pictura Hotărâtorilor, Presupun că artistul "are propria sa lucrare independentă, specială pe care trebuie să-l respecte și să nu-i distrugă semnificația ca armă a jurnalismului Spre deosebire de prerafaeliți, mai târziu Derain cu cultul său timpuriu Renașterea franceză și chiar Rouault, în ale căror pânze îndepărtate I -ARTA MODERNISMULUI- ORIGINILE HABITAT "Suprafața și simbolul- M Vrubel Fată pe fundalul covorului persan reflecții ale vitraliilor gotice, spre deosebire de marii interpreți (și inovatori, desigur!) de la începutul secolului, Vrubel a fost în primul rând un afluent al unui stil mare și al unei tradiții aspre Acuarela "O poveste orientală" și pictura "O fată pe fundalul unui covor persan" nu sunt doar lucrări de hotar pentru Vrubel Aceștia confirmă implicarea sa în arta europeană modernă, din care era MODERNISM Artă din prima jumătate a secolului XX V Serov Fata cu piersici hotărât îndepărtat, pe care nu voia să-l cunoască, dar ale cărui ritmuri și probleme, se dovedește, nu au trecut pe lângă el În mica acuarelă "Povestea orientală", nu numai fiecare arabesc, ci și fiecare mișcare a personajelor, fiecare mișcare a pensulei devin, dacă nu încă simboluri în sensul deplin al cuvântului, atunci molecule autosuficiente și elocvente ale Acest lucru este facilitat de libertatea specială a loviturilor, ca și cum ar fi "stropire" dincolo de subiect Substanța, țesătura imaginii domină lumea materială, obiectivă În acest moment ( ) Georges Seurat demonstrează în tabloul "O plimbare de duminică pe insula Grande-Jap" un sistem consistent de pictură puntilistă Paralele directe, desigur, ar fi naive: ceea ce a fost Seurat rezultatul tehnici dezvoltate rațional, Vrubel - improvizație, singura experiență (practic nu s-a mai întors la o asemenea tehnică) Dar patosul viziunii analitice, caracteristic vremii, un anumit "patos rațional" și, în sfârșit, coincidența tehnicilor în rândul artiștilor care nu știau nimic unul despre celălalt - în toate acestea există o comunalitate stadială indubitabilă, dovada unui necunoscut unitate de experimente ale artiștilor departe unul de celălalt Stilul "Poveștii de Est" face ecou neoromantismului lui Moreau, care înfățișa, în cuvintele sale, "vise, viziuni, amintiri, făpturi fantastice de nerealizat" Cu toate acestea, simbolismul lui Vrubel nu este atât de mult un sistem de comploturi, și nici măcar un angajament față de "viziuni" sau "creaturi ireale ale fanteziei" Aceasta este o atitudine diferită față de limba în sine Alte poetice În portretul Mariei Dakhnovich ("Fata pe fundalul unui covor persan", , Muzeul de Artă Rusă, Kiev), apare un nou limbaj, în care conturul, combinația de culori, textura, raportul și contururile de lumină și întuneric petele capătă un sens propriu, paralel cu intriga și aproape independent de el Fără a se rupe de lumea materială, artistul își creează propriul, diferit, în care limbajul tăcut al culorilor și al formelor devine clar pentru privitor Pânza strălucește, explodează cu toate nuanțele de roșu Umbrele groase dintre faldurile covorului se sfărâmă, se sfărâmă în fragmente multicolore Suprafața imaginii pare să pulseze, găsindu-și pacea în trandafirul plictisitor de pe genunchii fetei și în chipul ei nedumerit de calm Iar părul întunecat, care s-a ridicat ca un cort peste ochii necopilători, pătrunzător de triști, amintește în mod ciudat de viitorul "Demon", imaginea atât de I ARTA MODERNISMULUI- ORIGINII, HABITAT "Suprafață și simbol* departe de portretul fiicei unui cămătar de la Kiev "Culoarea este departe de natură: imaginați-vă o amintire vagă de ceramică arsă la un foc puternic! Toate tonurile sunt roșii, violete, striate de reflexe de foc, ca un cuptor uriaș care strălucește în fața ochilor, un loc de conflict între gândurile contradictorii ale artistului" - aceste reflecții ale lui Gauguin asupra culorii par a fi direct legate de pictura lui Vrubel și confirmă unitatea căutărilor artiștilor din spații diferite "Fata pe fundalul unui covor persan" a fost scris aproape simultan cu celebra "Fata cu piersici" de Valentin Serov ( ) Influența reciprocă, precum și controversele sunt excluse Artiștii nu s-au văzut unul altuia picturile Serov s-a dus la nou, transformându-se I Repin Studiu pentru Adunarea Statului sfat- TRADIȚIE, ÎMBUNĂTĂȚIȚI CU TOȚI pânză nouă și artă și originalitate Era cu mult înaintea contemporanilor, dar nu și-a pierdut legătura genetică, fundamentală, cu aceștia Rădăcinile picturii lui Vrubel sunt în trecutul îndepărtat, în timp ce lăstarii ei sunt îndreptați către viitor, spre metaforă, spre auto-exprimare dureroasă; intuiția fie îl ajută, fie eșuează Arta lui Serov radiază o lumină calmă și generoasă "De o lună scriu Demon Adică nu tocmai Demonul monumental, pe care îl voi scrie de-a lungul timpului, ci "demonicul" - o figură pe jumătate goală, înaripată, tânără, trist de gânditoare, stă, îmbrățișându-și genunchii, pe fundalul unui apus de soare și se uită la un luncă înflorită, din care se întind până la crengile ei aplecându-se sub florile " Vorbim despre "Demonul așezat", începutul sperieturii către tabloul lui principal Au fost multe opțiuni care nu au ajuns până la noi Autorul însuși a distrus multe, ceva pur și simplu a dispărut În memoriile contemporanilor, "fața tânără severă, cu o grămadă de păr pe cap" - o sculptură de lut realizată într-o școală de desen din Kiev și "un cap mare ciudat cu ardere ochii, cu gura uscată întredeschisă" ("Necunoscut" din "Masquerade", asemănător ca tip cu "Demon"), și apoi, așa cum Vrubel a vorbit cu entuziasm despre acest subiect, că un demon nu este un diavol sau un diavol, acel "demon" în greacă înseamnă "suflet", "spirit", și cum a recitat pe de rost poșma Singura dovadă reală a multor ani de muncă a lui Vrubel pe această temă la sfârșitul anilor este capul pictat în ipsos al Demonului Într-adevăr, trăsăturile exterioare ale eroului lui Vrubel amintesc, așa cum sa menționat deja, de prototipurile operistice Patetice de gips MODERNISM Artă din prima jumătate a secolului XX Capul Demonului este astfel încât pretenția, misticismul pompos deja se închipuie în spatele lui Vrubel s-a oprit chiar la margine, excesul este prezent doar ca o oportunitate care nu a venit "Profetic și înflăcărat", pe care Kramskoy l-a văzut la Dostoievski, a apărut în pictură tocmai în Vrubel Când luăm în considerare literatura și arta în paralel în Rusia la începutul secolului, doar doi pot fi numiți inovatori absoluti în domeniul formei de artă: Dostoievski și Vrubel (Desigur, semnificația acestor două figuri este incomensurabilă Dostoievski a fost de multă vreme o parte naturală a culturii mondiale, Vrubel a fost recunoscut doar recent în lume Iar scara talentelor este complet incomensurabilă Dar împletirea tendințelor creative este fără îndoială și important ) Vrubel, care nu avea nici geniul lui Dostoievski, nici profunzimea umanului său F Stui Păcat ing, a concentrat astfel de idei nu în soarta cea mai complexă a unei persoane și a ideilor sale, ci într-o versiune simbolică (simplificată, în comparație cu Dostoievski) și totuși similară Inutilitatea unui dar înalt, o forță puternică, dar nerevendicată îndreptată către rău, un erou respins de lumea obișnuită, a cărui soartă nu făcea decât să admire regatul închis al propriului său suflet - calități inerente Demonului lui Vrubel "Este o onoare pentru personajele mari să fie vinovate " "Simbolismul face ca însuși stilul, cea mai artistică substanță a poeziei spiritualizate " Acestea sunt cuvintele lui Merezhkovsky din articolul "Despre cauzele declinului și noilor tendințe în literatura rusă modernă", care este considerat a fi manifestul simbolismului rus și care va fi publicat s-a bucurat abia în Dar "spiritualitatea substanței artistice a poeziei" - în acest caz, pictura - este de netăgăduit la Vrubel Mai mult, în Demon, se realizează acele calități pe care Merezhkovsky le-a definit ca fiind cele mai importante pentru cultura rusă modernă în general: "combinația a două contraste profunde - cea mai mare putere și cea mai mare neputință" Teoreticianul Merezhkovsky al simbolismului rus, a fost prost cunoscător lateral și admirator al lui Dostoievski Și, bineînțeles, simțit! el are tocmai acea "spiritualitate a substanţei artistice a poeziei" Și viața suprafeței pânzei, textura în sine, este cea care este misterioasă și viața fascinantă a cristalelor de culoare - toate acestea disting în mod decisiv arta lui Vrubel de simbolismul clasic occidental Dacă comparăm "Demonul așezat" cu picturile simboliste ale lui Stuck scrise ceva mai târziu, de caractere naturaliste I "ARTA MODERNISMULUI" ORIGINILE HABITAT "Suprafata si Simbol" îndeplinesc rolul figuranților într-o pantomimă înspăimântătoare și plină de sens, atunci originalitatea poeticii picturale a lui Vrubel devine destul de evidentă Personajul lui nu este o figură a cărei acțiune sau personaj întruchipează (ca în Stuck) orice concept Esența tabloului - un vis asuprit, forță inutilă, singurătate - intră în sufletul privitorului tocmai prin limbajul picturii, prin aceeași "substanță a poeziei" Așa este scris peisajul Nu există nimic în ea care să amintească de peisajele infernale semnificative pe care le-a pictat Arnold Böcklin În pictura sa, Vrubel a exprimat ceea ce va ocupa arta anilor următori Aici există o legătură neașteptată și neîndoielnică cu Redon În , Maximilian Voloshin a scris într-o poezie dedicată artistului (imaginea lui Satan făcută de Redon l-a încântat pe poet în vremea lui): Și cu tristețe, ca în vis, îmi amintesc uneori Un meteor mort în deșerturile universului, Un cristal cu părul cărunt în praf scânteietor, Unde un înger, blestemat de blestemul atotștiinței, Trăiește între faldurile pământului încrețit Datorită lui Vrubel, pentru prima dată, în simbolismul pictural rusesc apar lucrări care creează o nouă realitate sau, în cuvintele lui Paul Klee, nu reflectă vizibilul, ci fac vizibil Artă care poartă o semnificație serioasă cu mai multe valori, un simbol care este "multigând și mereu întunecat în ultima profunzime" , potrivit lui Vyacheslav Ivanov Dragă prietene, nu vezi Că tot ce vedem E doar o reflexie, doar umbre Din ceea ce este invizibil pentru ochi? Lucrând cu arhitectul Shekhtel, Vrubel s-a apropiat de un fenomen care la acea vreme captiva din ce în ce mai mult artiștii și căruia el însuși (conștient sau inconștient) reușise deja să-i aducă un anumit tribut Vorbim despre stilul, care în Rusia a început să fie numit "modern" Un stil caracterizat de dorința de a îmbina arhitectura cu pictura și sculptura, de a crea un mediu plastic viu, de a interacționa liber cu reminiscențe artistice și istorice, de a apropia arta de formele naturale Originile Art Nouveau pot fi urmărite în ornamentele și grafica de carte a lui William Morris, în arta prerafaeliților Numeroase cărți și reviste - "Revue Blanche", "Studio" (The Studio) - îi erau, fără îndoială, familiare lui Vrubel, precum și ilustrațiile larg cunoscute de Aubrey Beardsley pentru "Salome" a lui Wilde Vrubel este, de asemenea, aproape de judecățile lui Morris despre istorie, și anume că romantismul este capabil să facă din trecut o parte a prezentului În plus, în Art Nouveau, cu spiritualitatea sa hipertrofiată a formelor, designul era atât de natural MODERNISM Artă din prima jumătate a secolului XX M Vrubel Demon așezat metaforă stică, alegorie apropiată de simbolism În limbajul modernității, "la care au apelat cel mai des simboliștii, s-a explicat și un număr imens de artiști care nu aveau nicio legătură cu simbolismul" Arta lui Vrubel nu se limitează nici la simbolism, nici la "limbajul modernității" Ambele au apărut și s-au dezvoltat în mare măsură datorită lui, dar este în dialog constant cu ceea ce el însuși promovează și căruia el însuși este subordonat Lucrările la "The Demon Downcast" probabil l-au rupt în cele din urmă Sau, dimpotrivă, doar ea l-a salvat Fără îndoială despre un singur lucru: a lăsat tot ce a putut în mâna Pământului, topindu-se în pictură până și suferința unui pictor care își pierde mințile și vederea, chinul unui suflet bolnav care se scufundă în haosul înghețat al nebuniei Imaginea s-a rupt nu numai cu tot ceea ce este oarecum obișnuit pentru pictura rusă modernă De asemenea, a depășit limitele a ceea ce însuși Vrubel făcuse până atunci Alungire orizontală extraordinară Culoare crepusculară și în același timp luminoasă Corpul Demonului este greu de distins în imagine: efectul artistic a absorbit în mod decisiv intriga și chiar imaginea eroului Tragedia personajului s-a contopit cu tragedia artistului însuși, care a fost neputincios să realizeze amploarea evenimentului pe pânză Integritatea ar fi zadarnic să cauți în această imagine Totul aici este într-o mișcare neterminată Deși - totul este epuizat, nu se va întâmpla nimic mai mult Demonul este aruncat jos de la o înălțime care a fost invadată de mândria lui exorbitantă Dar căderea nu-i aduce moarte fizică, care uşurează suferinţa muritorilor Extern, pur "decadent" în imagine din abundență Dar există și o tragedie a culorii și o durere pătrunzătoare, complet umană în privirea Demonului, și pur și simplu disperare - toate acestea sunt o măsură complet diferită de convenție artistică decât o ipostază ruptă, decât acest amestec de rafinament decorativ cu naturalism În "Demon învins" I -ARTA MODERNISMULUI- ORIGINII HABITAT "Suprafața și simbolul- M Vrubel Demon învins multe revelații și grădini Dar tabloul în sine nu a devenit o revelație; ea arată cu o claritate pătrunzătoare imposibilitatea unei tragedii purificatoare, o generalizare epică în arta începutului de secol XX După ce a dat impulsuri puternice formării simbolismului și modernității, Vrubel a rămas, în primul rând, un tragedian care și-a creat propria lume, închisă, fantastică, dar plină de durerea de astăzi, o lume care împărtășea culmile artei trecute și în același timp timpul aspira la viitor Curajul cu care artistul a pătruns în adâncurile surde ale ființei, căutarea unui "stil mare" l-au adus pe artist mai aproape de el, s-ar părea de un cu totul alt plan: V Borisov-Musatov, care s-a străduit pentru spiritualitatea accentuată decorativism feeric Este destul de firesc că membrii asociației simboliste "Trandafirul albastru" i-au văzut în acești diferiți pictori pe profesorii lor spirituali, Petrov-Vodkin l-a numit pe Vrubel "era noastră" Îndrăgit de Vrubel, Kant credea că "adevărata sublimitate trebuie căutată numai în sufletul celui care exprimă judecata, și nu în obiectul naturii" În acest sens, Vrubel este un artist al vremurilor moderne, dar atât pentru tradiție, cât și pentru avangardă, a rămas complet străin Și totuși arta de a "întoarce secolele" este marcată nu numai de apariția unor coduri și structuri artistice noi, nu doar de formarea unor grupuri creative devenite în curând celebre, ci și de lucrări care sunt unite, dacă vreți, de un nou nivel de estetizare a sentimentelor eterne și puternice, mai degrabă tragice, deși "nivel nou", acesta rămâne totuși în spațiul plauzibilității În acest context, ultimul "Demon" al lui Vrubel, cu toată redundanța sa decorativă, este perceput ca o mișcare spre o nouă descoperire a profunzimii spirituale Cu toate acestea, cu un deceniu mai devreme, au fost scrise deja menționatele "The Scream" de Munch și Ensor's Ensor's Entry of Christ into Brussels - lucruri contemporane lui Van Gogh și Cezanne, dar care aspiră deja la secolul al XX-lea cu un alt grad, lapidar, de convenționalitate La începutul secolului XX, pânzele artiștilor care, în principiu, nu erau înclinați spre ea, erau marcate de concentrare dramatică O vedere simplă asupra luxemburghezilor MODERNISM Artă din prima jumătate a secolului XX Garden ( , Musée des Beaux-Arts, Bordeaux) este plină de o semnificație epică și mândră pătrunsă de tristețe de Marquet Chiar și lucrările lui Matisse din acea vreme sunt marcate de anxietate, chiar și peisajul timpuriu al lui Dufy "Amurg în portul Le Havre" ( , Musée Calvet, Vvignon), cu toată stângăcia evidentă în opera timpurie și insuficient independentă, poartă o dramă strictă, deși oarecum simplă Chipul celebrului dramaturg de pe litografia Iѵnk ("Ibsen în cafeneaua Grand Hotelului din Christiania", ) îmbină în mod ciudat psihologismul tradițional și profund al secolului al XIX-lea cu maniera lapidară a noului secol Lucrările timpurii ale lui Chagall, pictate în provincia Vitebsk la sfârșitul anilor , departe de mișcarea picturii occidentale încă necunoscute artistului, rezonează și ele cu această tendință datorită comunității stadiale Nu vorbim de o mișcare integrală, în care artiștii sunt legați prin idei comune sau aspirații plastice, ci doar despre o anumită izbucnire emoțională care a trecut tocmai ca un eveniment plin de sens, ca o combinație de emoții și reflecții eterne, caracteristice mai ales secolului trecut , cu realitatea artistică a vremurilor viitoare A Marquet grădina Luxemburgului I ARTA MODERNISMULUI ORIGINII, HABITAT Arta era în contact cu propriul viitor În , pictorul belgian Léon Spillert a finalizat o mică lucrare, Airship in the Hangar (KMIIB), combinând poate pentru prima dată stilul simbolismului cu acele motive tehnocratice care aveau să preia în curând f| turiştilor O aeronavă uriașă ( m diametru, m lungime) , lipsită de viață și în același timp biomorfă, ca într-un coșmar, se apropie de privitor Figurine mici de oameni de lângă hangar subliniază imensitatea aeronavei cu micimea lor De fapt, simbolismul se îmbină aici cu începuturile picturii metafizice care sunt încă în curs de dezvoltare Înzestrată cu o putere periculoasă, aproape complet controlată de minte, fără suflet, dar parcă vie, energia eliberată pentru război poartă un sortiment formidabil Sonda intuitivă a artei a simțit alarma unei catastrofe iminente Monumentul lui Maillol lui Cezanne ( - , Tuileries, Paris) a fost doar un epilog filozofic, dar elegiac al începutului de secol, dar, în ansamblu, arta secolului viitor, aducând un tribut obligatoriu și respectuos trecutului, a concentrat în pragul unor schimbări radicale şi inevitabile L Spillert Dirijabil în hangar II "MAGIA MODERNITĂȚII" Și acum este timpul să trăiești Poate că există ceva magie modernă Louis Aragon În ciuda negării consecvente - declarative și practice - a tradiției, avangarda (perioada de formare și autoidentificare a modernismului), desigur, avea un sistem de rădăcini adânci Bazându-se pe experimentul, adus aproape la nivelul unui scop în sine, ca bază a dinamicii artistice, artiștii de avangardă s-au bazat în multe privințe și pe cultura tradițională: artă antică, puțin afectată de civilizație, artă populară; a folosit experiența celor mai radicali maeștri ai sfârșitului secolului trecut - Cezanne, Van Gogh, simboliști, primitiviști (A Rousseau) În Rusia, sursa avangardei timpurii a fost în mare măsură pictura medievală, icoanele, tipăriturile populare, dar și simbolismul, modernitatea, semnele, cultura populară (N Goncharova, M Larionov) Cu toate acestea, patosul negării, dorința pentru o nouă viziune activă asupra lumii, pentru autonomia artei, pentru crearea unei noi realități, pentru respingerea obișnuitei "reflecție a realității", pentru o privire în interiorul lumea materială, pentru înfățișarea nu atât a vizibilului cât a celui experimentat, interesul pentru subconștient, recodificarea fundamentală a sistemelor plastice - toate acestea au camuflat originile avangardei și au adus în prim-plan numai tehnici noi, șocante, care au fost cu greu acceptate chiar de către publicul dispus la inovaţii În lucrările obscure, tulburătoare, tensionate și vagi ale ultimilor artiști, a existat, desigur, o legătură cu o premoniție a "schimbărilor fără precedent" (A Blok), dar s-a simțit polisilabic, asociativ, nu prin conținut, ci tocmai prin conținut prin structuri formale După cum sa menționat deja, analiza coerentă obișnuită a tendințelor nu pare adecvată imaginii reale a mișcării artei "Aglomerarea" extraordinară a vieții artistice, rivalitatea în același câmp spațio-temporal a artiștilor, asociațiilor și tendințelor este un fenomen în sine fără precedent, descurajând și privator de istorie MODERNISM Artă din prima jumătate a secolului XX un fel de lentoare, fără de care cu greu se poate crea o imagine coerentă a trecutului, care este oarecum susceptibilă de analiză Începutul secolului este marcat de trecerea definitivă de la existența "consecutivă" la cea "paralelă" a tendințelor și tendințelor în artă Dacă mai devreme un stil a trăit o perioadă istorică distinctă, apărând, intrând în vigoare și apoi murind, cedând loc altuia care determină vremurile viitoare, acum conviețuirea, simultaneitatea a devenit un fenomen din ce în ce mai des întâlnit și, dând naștere la dispute, s-a obișnuit treptat cu toleranță involuntară În plus, mulți artiști care au definit epoca s-au aflat simultan în spațiul diferitelor tendințe și grupuri, estompând ideea unității lor stilistice Dar, desigur, arta însăși, la momentul ei de cotitură, a arătat schimbări decisive și fără precedent, probabil, schimbări atât de natură generală, cât și personalizate Întrebarea, însă, este în ce anume sunt implementate aceste schimbări Mișcarea literaturii este determinată de publicarea unei cărți, de percepția cititorului acesteia, de critică etc În pictura secolului XX, suprasaturată cu expoziții, controverse, trebuie să presupunem că expozițiile și, uneori, apariția a una sau două picturi fundamental noi pe una dintre ele ar putea fi o mare problemă "Acum pictura abia începe" După cum am menționat deja, cel mai important eveniment după expoziția Picasso de la Vollard a fost reprezentația fauviștilor în Salonul de toamnă din Fauviștii au fost primul grup artistic cu adevărat stabilit al noului secol, prima sa mișcare de avangardă Judecata că "acuratețea nu este adevăr" aparține fauviștilor (A Matisse) Desigur, un rol semnificativ în apariția acestui grup (deloc definit atât de concret), ca, într-adevăr, multe altele, l-au jucat predilecțiile personale, interesele de afaceri și șansa Dar rezultatul a fost extrem de solid și impresionant Capul recunoscut al grupului era Henri Matisse, cel mai în vârstă dintre tovarășii săi în vârstă și, fără îndoială, depășindu-i, dacă nu la scara talentului, atunci în universalismul și grandoarea lui deosebită Asemenea lui Mark, un elev al atelierului lui Moreau, care a primit multe de la profesorul său rafinat și artistic, el, la fel ca mulți dintre camarazii săi, a dobândit acolo o puternică aversiune față de studiul detaliat al naturii, tradiției academice și complotului Cu toate acestea, potrivit contemporanilor, Moreau s-a remarcat prin liberalism și respect pentru individualitatea studenților Un grup de pictori condus de Henri Matisse a primit porecla "Fauves" - "sălbatic", deși participarea lor la expoziția din nu a fost universală Membrii grupului în momente diferite și cu activități diferite au fost II MAGIA MODERNITĂȚII" -Acum pictura abia începe A Matisse Notre Dame la sfârșitul zilei André Derain, Albert Marquet, Raoul Dufy, Georges Rouault, Othon Friesz, Kees Van Dongen, Maurice Vlaminck, Jean Puy și alții era un amestec fierbinte de experimentare îndrăzneață și dorința de a scăpa de problemele prea dureroase ale vremii - din ce ar sta la baza experimentelor tulburătoare, nu lipsite de agresiune intelectuală ale cubismului sau ale pasiunii expresioniştilor germani Emoțiile artiștilor s-au realizat aproape în afara mediului subiect: culoare, linie, spot Fauviștii au creat un fel de lume nouă, impulsivă și haotică pentru un aspect neobișnuit, unde domnea nu atât transformarea realitate feminină, cât de mult s-a materializat în culori fantezia autorilor Din , picturile lui Matisse și asociații săi au început să cumpere Bertha Weil În , Vollard a aranjat prima expoziție personală a lui Matisse În ciuda tinereții sale relative - Matisse nu are nici măcar patruzeci de ani, el ocupă un loc proeminent în viața artistică a Parisului nu numai pentru autoritatea sa profesională Sub conducerea sa, se pregătea expoziția Salon des Indépendants din , în timp ce lucra la care a avut ocazia să examineze cu atenție deosebită expozițiile retrospective ale lui Van Gogh și Seurat (fiecare dintre ele conține aproape de pânze) Salonul din a devenit, într-un anumit sens, prologul spectacolului fauviștilor Matisse și-a expus acolo pictura senzațională, numită cuvintele lui Baudelaire - "Lux, pace și voluptate" ( , NMSI TsP), combinând impactul logicii structurale și puterea lui Cezanne (pe care Matisse l-a iubit profund și a cărei pânză mică înfățișând o baie) , în , în ciuda nevoii, a cumpărat pentru o sumă uriașă pentru el - de franci), o metodă puntilistă de suprapunere a vopselelor și un efect de culoare general absolut fantastic Tabloul "Lux, pace și voluptate" l-a încântat pe Signac (deși în pânză logica filozofică și formidabilă a lui Cezanne a triumfat deja în mod clar asupra esenței puntillismului) și a cumpărat această lucrare, parcă prevăzând că fascinația lui Matisse pentru doctrina sa se va sfârși curând Cu toate acestea, la acea vreme, studiile puntiliste ale lui Matisse au fost cele care încă i-au inspirat, deși pentru o perioadă scurtă de timp, pe Marquet, Vlaminck, Derain și chiar pe Dufy MODERNISM Artă din prima jumătate a secolului XX A Matisse Lux, liniște și voluptate Schiță Salonul de toamnă din (din care Kandinsky, printre alții, de altfel, era membru al juriului, deja atunci în calitate de șef al asociației Phalanx, care a câștigat prestigiu internațional) s-a deschis în Marele Palat și a fost perceput ca un centru central eveniment din viața artistică a Parisului, chiar și la nivel oficial Acolo a avut loc prima performanță comună senzațională a "sălbaticului", de unde și-au primit numele Criticul Leon Vauxcelles, văzând în camera VII pânzele lui Matisse și prietenii săi în jurul statuetei clasice a lui A Marquet, a spus: "Donatello printre animalele sălbatice" ("Donatello parmi lesfauves") Totuși, articolul lui Voxel din Gilles Blas ( octombrie ) a fost destul de binevoitor, la fel ca și cele ale lui André Gide și Maurice Denis Pasiunea de scurtă durată și arzătoare pentru punctillism nu și-a mai amintit de ea însăși la această expoziție Cunoaștem chiar și judecata lui Matisse conform căreia fauvismul "a zdruncinat tirania divizionismului" Printre picturile lui Matisse s-au numărat "Fereastra deschisă", "Femeia cu pălărie" ( , colecție privată din San Francisco), pictate cu pete puternice, largi, parcă pulsatorii de culori deschise și îndrăznețe, care într-o oarecare măsură au devenit epigraful sau manifestul expoziţiei Nu e de mirare că această pânză a fost remarcată și cumpărată de Gertrude Stein, un personaj legendar și viitor cronicar al Parisului artistic al acelor vremuri "Oamenii din fața imaginii s-au rostogolit de râs și au răzuit vopseaua cu degetele Domnișoara Stein nu putea înțelege de ce a provocat atâta furie " Tabloul era un portret al doamnei Amelie Matisse (n Pareire), care a ținut un atelier de pălării în acea perioadă dificilă pentru cuplul Matisse, pentru care II -MAGIA MODERNITĂȚII- -Acum pictura abia începe- A Matisse Femeie cu pălărie artistul făcea uneori schiţe "Avea părul închis la culoare, spatele foarte drept, o față lungă și o gură limpede, mare și căzută, ca un cal Gertrudei Stein i-a plăcut întotdeauna felul în care își punea pălăria de păr " "Femeia cu pălărie", poate mai mult decât alte pânze celebre din acei ani, demonstrează comunitatea sistemului radicular al lui Matisse și Picasso - acesta este, desigur, Cezanne Nu se cunoșteau încă și știau puțin unul despre celălalt, cu atât mai curioasă este "apropierea genetică" Puterea asurzitoare a petelor colorate pare să întindă pânza, făcând-o strânsă și tare, parcă ar vibra, bâzâie de tensiunea culorii Dezordinea aparentă a avioanelor multicolore, la prima vedere fără legătură cu formele holo-ului tu și corpul personajului, se dezvoltă într-o construcție arhitectonică rigidă, dacă privești imaginea pur și simplu ca o compoziție de culoare Această construcție colorată formează un fel de al doilea portret, o melodie emoțională care se află într-o relație plastică complexă, rafinată și la nesfârșit fascinantă cu eroina Dublul coloristic, arhitectonic al personajului fie se contopește cu el, fie se îndepărtează de el, reînviind destul de mult percepția lui Cezanne despre natură ca eternitate și devenire în același timp Se pare că niciodată până acum posibilitățile culorii ca atare nu au fost dezvăluite privitorului într-o formă atât de curajoasă și în același timp clasică Apoi, în , cei care erau numiți fauviști se asemănau izbitor de asemănătoare, de parcă ar fi încercat să se ajute reciproc să stabilească o înțelegere comună a frumuseții artei și a bucuriei libertății artistice - un cor magnific în care vocile soliștilor aproape că a încetat să se distingă pentru scurt timp și, aparent, în mod deliberat Părea că pentru prima dată în istorie, pictura exista doar de dragul picturii și, îmbătată de fericirea de a crea, fără să se gândească nici la intriga, nici la idee, a creat o lume de culori pure și furioase folosite în "abundența lor" " (Cezanne) care a căutat armonia doar cu planul pânzei, nu cu ideea sau cu personajele Această libertate absolută de autoexprimare aproape spontană, realizată și exprimată atât de pasional și atât de rapid, poate să fi deschis calea spre înțelegerea propriei individualități În mai puțin de cinci ani, Deren și-a găsit splendoarea dură, rece și formidabilă, ca MODERNISM Artă din prima jumătate a secolului XX fantomele lui Rouault au izbucnit cu mocnire întunecată, combinând viziunile Evului Mediu cu intuițiile noului secol, pe măsură ce a apărut lumea sarcastică a lui Van Dongen și universul fantomatic al lui Dufy, în care grotescurile lui Gies și visele lui Proust a coexistat în mod ciudat Doar Matisse, care a ridicat îndrăzneala timpurie a fauvismului la culmile olimpice, introducând în el sens strict și armonie, părea să se fi schimbat cel mai puțin, deși, de fapt, pur și simplu s-a trezit mai devreme decât alții, infectând de ceva vreme pe alții cu ideile sale Fauvismul nu a fost o asociație închisă, chiar și în timpul scurt al unității sale maxime Derain și Vlaminck erau foarte aproape de grupul Bateau-Lavoir din Montmartre, unde se afla atelierul lui Van Dongen După , Georges Braque s-a alăturat fauviștilor, care avea să devină în curând unul dintre fondatorii cubismului În general, trebuie remarcat că asociațiile de artă franceze nu se distingeau în niciun fel prin castă sau fanatism, care era uneori caracteristic futuriştilor din Italia, cubo-futuriştilor şi suprematiştilor din Rusia Avangarda franceză, cu toată severitatea și dezordinea vieții multora dintre reprezentanții săi, profesa o libertate de căutare veselă, curiozitate veselă și o adevărată, dar lipsită de fanatism sumbru, pasiune pentru meșteșugul lor I Cu toată îndrăzneala tehnicilor sale picturale și plastice, fauvismul nu am ascuns în sine acea neliniște formidabilă, acel sentiment de prăbușire a ideilor anterioare despre lume, acea pierdere a armoniei vieții pe care avea să le dezvăluie - și cât de curând! - Cubism pentru privitor Curiozitate pentru un experiment îndrăzneț! cuplat cu hedonismul neîndoielnic inerent fauvismului, a predeterminat un succes furtunos, înlocuit în mod neașteptat de repede de negarea prudentă I Participarea familiei Stein a jucat un rol semnificativ, datorită căruia pânzele A Matisse Dans I MAGIA MODERNITATII Acum pictura abia începe A Matisse Portret de familie R Dufy Case vechi în Honfleur Matisse a venit în SUA (mai târziu la New York, A Stiglitz prezintă lucrările lui Matisse în Galeria alături de lucrări de Picasso, Brancusi și alții, artistul expune la Berlin cu Cassirer și la Moscova la expoziția Lână de Aur), Vollard, deja expunând pe Matisse și având încredere în gustul său, a semnat un contract cu Derain și Vlaminck, în timp ce Matisse însuși deschide o a doua expoziție personală la Galeria Druz, după În anul curent, acolo se organizează o expoziție de Marche, în - Rouault Salonul de toamnă din (coincidend cu grandioasa retrospectivă a lui Gauguin, care a aprobat recunoașterea Noii Picturi) devine un triumf pentru fauviști, dar marchează dezintegrarea grupului și începutul ascensiunii separate a "sălbaticului" spre glorie personală În , faima și importanța lui Matisse au crescut atât de mult încât a deschis ceva ca o academie privată pe Rue Sèvres, în acel MODERNISMUL, Arta primei jumatati a secolului XX Mi-am închiriat atelierul, pe care l-a închiriat el, pentru a scrie "Fericirea vieții" (mai târziu I-Academia se va stabili în incinta fostei mănăstiri a Sfintei Inimi de pe Bulevardul I des Invalides) "Doritorii erau de cele mai diverse naționalități și chalu Matisse a fost îngrozit de diversitatea și cantitatea lor Când am întrebat o femeie foarte mică, ei bine, în primul rând, ce vrea să spună cu tabloul ei, ce căuta, mi-a răspuns ea ramuri: "Monsieur, je cherche le neuf"" Dacă fauvismul în general /, intențiile sale, urmărește mai degrabă să păstreze problema de nezdruncinat a bucuriei vieții, reducând-o la formula plastică și coloristică maxim simplificată și concentrată, dacă există, fără îndoială, un mesaj de evadare socială în el, străduindu-se -În direcția îndumnezeirii și absolutizării În valori eterne detașate - zs-V strategice și etice, atunci contemporanii săi nu o păstrează atât de mult (să fie - În aceeași în forme neobișnuite) etern, câți merg spre viitor Fauvismul, ca tendință care a avut calități definitorii pur artistice în Franța, s-a înscris și el într-o tendință mai generală, care, într-o situație istorică și culturală diferită, a căpătat un conținut emoțional și de conținut fundamental nou A Matisse Portretul soției artistului și - în aceste date există o anumită magie, dacă vreți, sunt un alt asalt la noile frontiere artistice ale secolului al X-lea, în orice caz, o întorsătură gravă și severă (În același timp, este foarte curios că primul contact între arta rusă și cea franceză a avut loc cu un an mai devreme: în Salonul de toamnă din în douăsprezece săli - o imensă expoziție de artă rusă, organizată de Diaghilev și reconstruită de acesta cu ajutorul lui Bakst și Larionov Cu toate acestea, reacția criticii franceze a fost mai mult decât restrânsă, în lucrările expuse nu au văzut nici curaj pitoresc, nici originalitate autentică ) I O simplă privire asupra tabelului sincronic ne pune pe gânduri Desigur, este o coincidență faptul că Papa de la Roma condamnă oficial cea mai recentă artă în anul în care se deschide retrospectiva franceză a lui Cezanne, Picasso scrie "Les maidens of Avignon", Kandinsky expune pentru prima dată într-un parizian ■ "MAGIA MODERNITĂŢII Salon des Indépendants (a expus la Salon d'Automne din ), la Barcelona constructia "Caso Batlo" proiectata de A Gaudi a fost finalizata, in SUA, la New York, in "Gallery " - Picasso, Matisse , Brancusi, la Moscova - prima expozitie a Trandafirului Albastru aprilie la Sankt Petersburg, în "Pasajul" de pe Nevsky, - expoziția "Tendințe moderne în artă": Kulbin, Burliu-ki, Exter, Lentulov Kandinsky, Yavlensky, Petrov-Vodkin, Pavel Kuznetsov vin la Paris În combinația de accidente elocvente, se poate ghici întotdeauna un anumit sens, gravitând spre regularitate, o îngroșare a situației și, în sfârșit, doar un fel de (conform terminologiei moderne) "semnificație" Și aici trebuie să ne gândim unde se află, în esență, granița dintre mișcarea rapidă a artei spre nou și însăși apariția acestui "nou", acest punct de cotitură care a deschis calea către noi realități, către creația de artă adică la fel de diferit de Matisse sau Kirchner, pe cât acești maeștri înșiși erau diferiți de Courbet, Manet sau Renoir Unul dintre cele mai comune principii ale limbajului artei moderne a devenit convenționalitatea hipertrofiată Artistul renunță fie (pentru a spune simplu) urmărirea estetismului, a frumuseții, fie a intrigii, chiar a motivului, sau a oricărui fel de asemănare, îndreptându-se astfel mai mult decât înainte către imaginația și fantezia privitorului (Totuși, această convenție s-ar putea transforma și în simplitate, pierdută în deliciile de seră ale "întorsăturii secolelor " Probabil că abia atunci, la începutul secolului, ar putea exista un interes entuziast pentru primitivii vamesului Henri Rousseau Viziunea sa asupra vieții, ocolind totul și orice artă, toată "iconosfera" acumulată de cunoștințele și sentimentele umane nu a fost mai puțin revigorantă decât capodoperele timpurilor preistorice ) După cum știți, în , când fauvismul ca fenomen integral aproape că dispare, în Salonul de toamnă - o retrospectivă a lui Cezanne (în același an - în Galeria Bernheim Jr ) și fenomenul pe scară largă al Lumii Noi a primul său maestru completează stabilirea unui sistem de alte valori artistice Nu se poate decât admira cât de exact istoria își aranjează mișcarea În , Picasso a scris Fecioarele din Avignon Picasso: Katabasis eis antron Picasso, care a descoperit cubismul, sau, dacă vreți, calea către el, cu Fecioarele din Avignon ( , MSI), este un exemplu elocvent al primei versiuni Kandinsky Klee Malevich, Delaunay - primele experimente de abstractizare la al doilea Nu este vorba, ca să spunem așa, de artă mai modernă decât Matisse Acest lucru pur și simplu nu poate fi, din moment ce existența moștenirii lui Matisse (precum și a lui Marquet, Modigliani, Moore etc ) și la sfârșitul secolului al XX-lea de când MODERNISM Artă din prima jumătate a secolului XX " Rousseau Vis Am dovedit cu toată certitudinea nu numai valoarea ei durabilă (care este caracteristică oricărei arte mari), ci și consonanța sa deplină, adecvarea la ideosferă, cultură, artă, care este de obicei numită "actuală", la întreaga viziune asupra lumii a timpurilor moderne Vorbim despre o altă limbă, o altă viziune asupra lumii, care, spre deosebire de Eu, Matisse, exist într-un alt mediu Despre artă, în care categoriile de armonie, expresie, textură, relații spațiale fie sunt anulate, fie înlocuite cu analogi îndepărtați, fie, mai degrabă, prin asemănări Despre artă care operează cu concepte încorporate, a căror estetică se bazează mai mult pe gândire decât pe senzație; artă, gravitând spre ceea ce a fost desemnat mai sus drept "crearea unei noi realități în coduri valoroase din punct de vedere plastic, actualizate constant" Condiționalitatea unei astfel de definiții nu exclude utilitatea acesteia pentru înțelegerea unicității evenimentelor care vor fi discutate Dacă reducem intriga la o formulă simplificată, atunci putem spune că Picasso demonstrează o respingere conștientă a artei din efortul ei obișnuit pentru frumos Mai exact, afirmă posibilitatea unor noi criterii, ale căror fundamente sunt în opoziție cu tot ceea ce există în experiența estetică Adevărat, trebuie remarcat cu toată atenția: aceasta nu înseamnă absența componentelor estetice tradiționale, ci prioritatea altora Se poate obiecta: la un moment dat, Rembrandt părea urât, ca să nu mai vorbim de scandalul cu impresioniștii sau fauviști, apoi totul a devenit un clasic Dar niciodată în istoria artei nu s-a afirmat ceva opus armoniei, unității soluției spațiale și stilului ca obiect, motiv și metodă de interpretare Opusul este poate o definiție prea simplă II Mai degrabă, este o afirmație a altor calități, nu opuse, doar diferite și "MAGIA MODERNITĂȚII- Picasso: "Katabasis eis antren" Cunoaștem opinia colegului filozof catalan Eugenio d'Ors, că tot ceea ce nu are tradiție devine plagiat Nu e de mirare că Picasso a fost jignit de fraza lui Henri Rousseau, pe care l-a admirat profund și l-a onorat în atelierul său: "Suntem doi mari artiști ai timpului nostru: tu ești în genul egiptean, iar eu în modern" În cuvintele vameșului, a existat o înțelegere intuitivă a propriei sale independențe și a "contextualului (tm)" fundamental al fratelui său mai mic Originalitatea lui Picasso este afirmată aici nu numai prin inovația sa neîndoielnică, ci și prin apropierea sa paradoxală de același Cezanne, pe care s-a format Matisse Picasso l-a întâlnit pe Matisse cu puțin timp înainte de a începe să lucreze la Fetele din Avignon la Gertrude Stein de pe Rue Fleurus Numai acolo, cu excepția câtorva mici galerii, se putea vedea opera lui, în timp ce Matisse expunea în cele mai mari saloane și era deja șeful celebrului grup fauvist Matisse avea deja sub patruzeci de ani, Picasso nici măcar treizeci "Matisse și Picasso au devenit prieteni, dar au fost dușmani" Poate, totuși, Matisse a fost cel care a atras atenția lui Picasso asupra artei negre Charles Maurice a scris despre "tristețea pură" a lui Picasso "Ei vorbesc despre un tânăr zeu care a venit să reînnoiască lumea Dar acesta este un zeu sumbru " Acum se pare că asta se spune despre mișcarea sufletului artistului în labirintul propriei arte Jung credea că unul dintre fundamentele artei lui Picasso este "nekuya" (chemarea umbrelor morților, conform Odiseei), o coborâre în lumea interlopă: "Moare și sufletul său este dus pe un cal către altă lume" De asemenea, a observat că Picasso era predispus la o "katabasis eis antron" semnificativă (intrarea înăuntru) în jungla cunoașterii secrete Ideea este că pentru artist, labirinturile iadului spiritual sunt deja identificate cu drama timpului: ca un seismograf sensibil, el percepe suferințele private ale unei persoane sărace ca un semn și prolog al nenorocirii universale, o catastrofă care se apropie schimbări nemaiauzite " Picasso a venit la "Fetele din Avignon" aproape tânăr - abia avea douăzeci și cinci de ani Dar talentul lui nu a fost doar întărit, ci ars Probabil că niciun alt artist nu a concentrat în opera sa cu atât de uimitoare deplinătate chipurile și măștile culturii moderne, marile ei triumfuri și nu mai puțin marile mistificări, descoperirile și iluziile sale, disputele sale dureroase cu sine, jocurile sale cinice și umanitatea sa sfârâitoare De fapt, Picasso este primul maestru care are toate calitățile unui artist al timpurilor moderne Chiar și viața lui, pe care atât de des a vrut să-l aseamăne cu un joc viclean (în care mulți l-au crezut, iar uneori el însuși, și care uneori îl transformă într-un exemplu pur de artifex ludens), a rezonat cu arta secolului al XX-lea, în care acțiunile artistului sunt atât de adesea artă mult mai vizibilă și, în orice caz, determină în mare măsură succesul acesteia Desigur, Picasso nu este cea mai atractivă, și cu siguranță nu cea mai armonioasă, figură integrală a vremii Dar în pasiunile și aspirațiile conflictuale ale lui Picasso, care nu sunt aduse la sinteză, MODERNISM Artă din prima jumătate a secolului XX eră Unul dintre primele personaje ale culturii transnaționale a înaltului modernism, un spaniol care a trăit aproape toată viața în Franța, dar, desigur, și-a păstrat rădăcinile spaniole; maestru, cunoscut în lume nu mai puțin decât în țările în care a trăit; un artist ale cărui căutări au rezonat cu aproape toate tendințele epocii, iar multe dintre ele au fost create de el În cele din urmă, ca niciun alt maestru al avangardei clasice, Picasso este predispus la mistificare, citare conștientă și autocitare, P Picasso Dragoste (Data) ceea ce este în concordanță cu tendințele postmoderne și îi face arta destul de deschisă chiar și pentru artiștii de la sfârșitul secolului trecut În plus, Picasso a fost cel care a dat și continuă să dea naștere celei mai răspândite ocupații a secolului XX - interpretarea Nu numai criticii și istoricii de artă au scris și scriu despre el, ci și filozofi, psihologi (Jung, de exemplu), oameni de știință cu profesii departe de artă (există chiar și termenul de "Picasso-fizică"), scriitori Combinația dintre sinceritatea ingenioasă și viclenia atentă, căutările dureroase, pierderile și câștigurile cu scandalosul sincer face din arta lui Picasso o parte nu numai a culturii moderne, ci și a mișcării sale actuale Dar, în același timp, rezerva de umanitate și compasiune inerente însăși naturii operei artistului ne permite să o vedem ca un fel de punct de plecare pentru cei care încă caută o sursă de gândire și umanism în artă Pablo Picasso a pășit în secolul al XX-lea chiar de la ușa sa Tragedia socială ca impuls puternic pentru creativitate, participarea la durerea lumii (indiferent de sistemele formale) sunt motivele definitorii ale artei lui Picasso, care a scris, potrivit lui Matisse, "cu propriul sânge" O mare parte din ceea ce a fost stabilit în arta timpurie a lui Picasso, care a fost începutul actualei perioade albastre, de fapt, a rămas în lucrările artistului pentru totdeauna Nici în impresioniști, nici în fanteziile fermecatoare ale lui Gaudí, tânărul artist a văzut mișcarea New Art O scurtă fascinație pentru limba modernă a trecut rapid și pentru totdeauna Cea mai mare impresie a vremii este Munch Principalul lucru rămas este suflarea puternică a Spaniei medievale și viziunea nemiloasă a expresionismului timpuriu Aceasta i-a determinat dezvoltarea ulterioară tocmai prin participarea sa la suferința umană, curajul formal, născut din durere Cel mai neașteptat II -MAGIA MODERNITĂȚII- Picasso: -Katabasis eis antron experimentele, cele mai riscante descoperiri plastice și mistificări ale lui Picasso în diferite perioade ale vieții sale lungi nu i-au lipsit arta de pasiune și amărăciune, poate doar uneori le-au întunecat La prima sa vizită la Paris, Picasso vede Expoziția Mondială din Cele mai profunde impresii sunt Daumier, Degas, Lautrec MODERNISM Arta primei jumatati a secolului XX P Picasso Iubitor de absint Expoziția Vollard din menționată în capitolul anterior (arta lui Picasso din acea vreme este uneori numită perioada Vollard) a făcut o impresie puternică, dar a mărturisit un anumit eclectism și o emoționalitate dureroasă ("Un artist este un receptor de impresii de pretutindeni: de pe cer, de pe pământ, de pe o bucată de hârtie, de la o persoană care a trecut Prin urmare, nu este nevoie să facem o distincție între lucruri, printre ele există Nu sunteți nobili și ignobili Trebuie să vă duceți binele oriunde îl găsiți, dar nu numai în operele sale", a spus mai târziu Picasso ) Personajele lui nu sunt adevărați comedianți Daumier pe jumătate înfometați, nici zidari Courbet, nici țărani Millet, doar niște hieroglife ale suferinței, în care chinul și pasiunile medievale se îmbină ciudat terptsev, și contemporanii defavorizați, precum și motivele artistice ale vechii Spanie împletite capricios cu imaginile lui Henri de Toulouse Laut-trek ("Moulin de la Galette", , MSG) În același timp, în arta lui Picasso, motivul exodului social sună aspru: dobândirea libertății morale prin catharsis, întoarcerea unei persoane la sine Cerșetorii lui, proscrișii oamenii flămânzi, pierzând totul, dobândesc iluminarea spiritului și independența absolută, valorile originare primesc un nou sens, sentimentele umane, aduse la absolut, își găsesc estetica, oricât de amare ar fi Astfel de tablouri sunt resimțite ca o întruchipare a sentimentelor: singurătatea ("Băutorul de absint", , GE; "Portretul lui Sabarthes", , Muzeul Pușkin); dragoste ("Date", , Muzeul Pușkin); încredere ("Două surori", , GE); lucrare ("Ironer", , Art Institute, Chicago) etc Cu toate acestea, fiecare "formulă emoțională" din aceste picturi este plină de propriul său opus: disperarea sună în dragoste, singurătatea își găsește confort în sine, munca este ciudată și neașteptat de elegantă Iar una dintre cele mai tragice picturi ale lui Picasso, Evreu orb cu un băiat ( , Muzeul Pușkin) este o metaforă sublimă a armoniei găsite în necaz: "înțelepciunea oarbă" revarsă putere și încredere în "slăbiciunea văzătoare", ea însăși având nevoie de ajutorul ei Efectul se realizează tocmai prin mijloace plastice: liniile ascetice rezonează exact cu suferința și unesc personajele într-un întreg echilibrat, unde o figură își pierde sensul fără cealaltă Tocmai în aceste tablouri artistul creează un fel de nouă frumusețe, dacă vrei, o nouă estetică, existentă în ritmuri sincopate altele decât în arta clasică, realizate prin linii întrerupte, suprasolicitate, inflorescențe sumbre, sumbre Desigur, în vremea gustului sofisticat și nervos al fin de siecle, în vremea decorațiunilor rafinate ale art nouveauului, pictura orbitoare a Fauvelor, în anii în care impresioniștii nu erau încă recunoscuți ca fiind pe deplin publici II - MAGIA MODERNITATII Picasso: "Katabasis es antron" P Picasso Fata la minge gust, picturile lui Picasso suna ciudat, dar totuși disonanță atractivă Pentru unii - un exotism emoțional picant, pentru alții - o nouă descoperire a durerii, o afirmare a compasiunii ca mijloc de a Am o artă neobișnuită MODERNISM Artă din prima jumătate a secolului XX În multe dintre picturile sale, există tendința către o combinație paradoxală a unei formule maiestuos de simplă cu un "hipertext" complex - "Viața" ( , Muzeul de Artă, Cleveland), unde "hieroglifa iubirii" variază în mod temporar arhetipuri înfățișate, unde iubirea este pasiune cu contradicțiile ei și se retrage cu tensiune înaintea absolutului iubirii materne Picasso se mișcă atât de repede, atât de repede abandonează ceea ce a găsit deja, VI găsește noi sisteme vizuale, care devine foarte curând cea mai vizibilă și poate cea mai semnificativă figură din pictura europeană Acest lucru este firesc: în În acel moment, a început scara artistului - P Picasso Femeie cu evantai nu este determinat de aderarea la un anumit sistem de forme, ci de capacitatea de a crea altele noi Iar pasiunea și durerea picturilor sale atrag atenția oamenilor care caută valori tradiționale semnificative în artă, doar fațate de un nou limbaj plastic În plus, un ochi atent a văzut în picturile sale ceea ce devenea cea mai importantă prerogativă a timpurilor moderne: interesul pentru cultura antică, și chiar preistorică, un sistem radical nou de rădăcină la acea vreme Un cercetător modern a remarcat perceptiv că în perioada roz (care a apărut după albastru), Picasso și-a ales pentru sine "zona zorilor" - universul unei utopii triste, aproape de Poussin și Watteau Trebuie adăugat: cu diferența că Picasso nu a fost niciodată un pasist, el, conform vechiului motto cavaleresc, "fără frică și speranță" privea în viitor, căruia îi aparținea și pe care l-a creat cu propriile mâini Fire subțiri, dar tangibile, se întind de la picturile din perioada roz până la o sferă specială a operei artistului, care există în opera sa cel mai adesea ca o oază de pace și bucurie într-o serie de experimente crude, imagini distructive, sumbre scandaloase și formidabile farse Perioadele albastre și roz sunt ca niște poli de tristețe necondiționată și bucurie timidă, între care s-a ivit un câmp de tensiune care a definit pentru totdeauna arta lui Picasso Un câmp de tensiune, care de la bun început (spre deosebire de expresioniști, fauviști, din emoționalitatea lor arzătoare) a fost saturat de gândire precisă, o abordare logică complet carteziană atât a vieții, cât și a artei II -MAGIA MODERNITĂȚII- Picasso: "Katabasis eis antron- Picasso, cu toată fantezia sa neobosit rabelaisiană, a fost probabil cel mai intelectual artist din acel mediu pestriț care este desemnat de conceptul de "Școală din Paris" Perioada roz nu este în niciun caz legată de prosperitatea lui Picasso El încă locuiește în "Bato Lavoir", deja celebru, dar încă sărac și neglijat Coborârea în iad (pentru a folosi metafora lui Jung) s-a încheiat pentru artist cu găsirea, dacă nu raiul, apoi curățirea: personajele sale au atins chiar fundul disperării, urmate de o întoarcere Cu toate acestea, dacă disperarea a fost solidă și stabilă, atunci speranța este fragilă: armonia paradoxală a Fetei din minge ( , Muzeul Pușkin) nu privează imaginea de fluctuații tulburătoare - calmul greoi al sportivului nu se transmite tinerilor acrobat, dar menține doar echilibrul instantaneu al imaginii în sine Motivul este înrădăcinat în arhetip - se remarcă legătura figurilor cu imaginile Norocului și Virtuții (așezate respectiv pe socluri rotunde și pătrate) De obicei, toți acești comedianți, artiști de circ, arlechini, strălucitori și zâmbitori, sunt resimțiți ca niște viziuni șubrede, sortite unei dispariții rapide (Este imposibil să nu observăm cum aceste motive Picasso formează spațiul vizual din care, probabil, au ieșit motivele și eroii lui Fellini ) Pe vremea perioadei roz, unul dintre primele și cele mai radicale sisteme ale avangardei, cubismul, se coace odată cu Picasso În vederea "din interior", după cum știți, este cea mai importantă componentă a cubismului Precum și utilizarea celei de-a patra dimensiuni - timpul și descompunerea lumii obiective într-un sistem al celor mai simple formule plastice de bază Picturile lui Picasso din perioada cubistă timpurie (se mai numește și "Cezanne") sunt foarte diferite Temperamentul rece ironic, calculul spațial precis și colorarea ascuțită a "Fecioarelor din Avignon" par complet străine de volumul persistent și strălucirea întunecată a culorilor din natura moartă din "Conserve și boluri" (GE) Îi face ecou asceticul simplu, perla ruginită, acoperită cu o ceață lăptoasă ciudată, plictisitoare, "Natura moartă cu pahare și fructe", scrisă în același an Dar conținutul a fost întotdeauna un principiu determinant în arta lui Picasso: contradicțiile plastice ale cubismului timpuriu sunt unite de anxietatea sumbră, dorința de a străpunge aparența până la esența lucrurilor, găsind pe parcurs armonia, dată nu de frumusețe, ci de cunoaşterea şi implicarea în secretele formidabile ale materiei, timpului, fiinţei Realitatea s-a mutat de la suprafața obiectelor la adâncimea lor cea mai interioară Aici spațiul posibilei căutări a devenit aproape nelimitat, imaginea, necorelată cu natura, avea nevoie, pentru a nu se pierde, într-o structură stilistică dată Libertatea s-a transformat în dependență, pe care doar mediocritatea o putea suporta De aceea Picasso, creatorul cubismului, nu a devenit niciodată afluentul său ascultător până la sfârșit MODERNISM Artă din prima jumătate a secolului XX L Picasso Doamnă cu evantai Dar un scurt segment al vieții sale, dat cubismului, este plin de pasiune - mohorât și neliniştit Scrie cu perseverență furioasă, repetând, ca Cezanne, același motiv Însă Picasso nu are dorința lui Cezanne de a-și "realiza sentimentele", ci perseverența unui cercetător care caută să găsească o formulă universală pentru lumea plastică, un fel de "piatră filosofală" de volum, spațiu, textură Chiar la începutul IEU-urilor, Shchukin a început să cumpere picturile lui Picasso (apropo, atunci erau deja foarte apreciate, una dintre naturile moarte a fost vândută cu de franci!), Și au devenit imediat cunoscute în cercurile artistice rusești Chulkov, Berdyaev, Serghei Bulgakov și alții scriu despre ei Prin urmare, în timp ce tratează arta lui Picasso uneori și brusc negativ, autorii ruși au simțit semnificația și modernitatea deosebită a lui Picasso "Se pare că după teribila iarnă a lui Picasso, lumea nu mai este II * MAGIA MODERNITATII" Picasso: "Katabasis eis antron" va înflori deja, ca și până acum, că în această iarnă nu numai că cad toate acoperirile, ci întreaga lume obiectivă, trupească, se zguduie în temelii Există, parcă, o răspândire misterioasă a cosmosului" Rezultatul cubismului pentru Picasso a fost dobândirea instrumentelor cu care a învățat odată pentru totdeauna să dezmembreze și să sintetizeze lumea, "să retrăiască geneza lumii" La vremea cubismului (deși devreme), el și-a pictat portretele uimitoare - "construcții psihologice" fantomatice construite din planuri instabile și, în același timp, distincte, unde caracterul modelului este indicat doar de asemănarea tradițională, dar clar definit de ritmul unic individual al volumelor, modul de existență a materiei pe pânză • Impresioniștii au scris fierberea culorii pe suprafața zidurilor de piatră, Van Gogh a făcut piatra să fiarbă, Picasso transformă lumea într-o fosilă solemnă și fantomatică, mai exact, într-o substanță nouă, tare, grea, ca plumbul și plictisitoare -transparent, ca sticla prăfuită a vitraliilor gotice Dintr-o astfel de substanță, se pare, a fost creată celebra "Doamnă cu evantai" ( , Muzeul Pușkin) În cadrul cubismului, Picasso a trecut, parcă, un "cerc mic" al artei moderne: de la pierderea aproape completă a subiectului (aproape abstracție) la materialitatea absolută (aproape pop art!) Anvergura imaginației și oboseala pe care Picasso o instalează rapid după ce a fost purtat de orice sistem plastic l-au făcut să modeleze drumul aproape întregului secol la începutul secolului Nu știe el prețul căutărilor formale, sau el, care a înțeles deja din tinerețe cât de ușor este să inventezi un dispozitiv și cât de greu este să creezi artă Fecioarele din Avignon, pictura care a deschis această "întorsătură solemnă către cubism", concepută cel mai probabil ca o reprezentare a unei scene dintr-un bordel de pe Rue Avignon din Barcelona (de aici și numele final, care a înlocuit originalul, care suna ciudat - " Bordelul filosofic"), a devenit un fel de punte de la perioadele albastre și roz la crearea unei noi estetici Ideea originală era aproape definitorie de gen: printre actori trebuiau să fie "clienți" - un student și un soldat, care au tras cortina în spate Desigur, pentru o pictură care era programatică din punct de vedere al filozofiei plastice, o astfel de complot era prea tradițională Cortina este trasă înapoi de o mână necunoscută, mai degrabă de mâna lui Picasso însuși Contactul etern al artistului dintre Pasiune și Moarte se transformă în coexistența forței și amorțelii Intriga rămâne încă în spațiul perioadei roz, limbajul de stat și plastic sunt fundamental noi și anunță apariția unor coduri fără precedent ale noului secol În ceea ce privește apariția "viziunii cubiste", sau mai bine zis, mișcarea generală către această viziune, este curios să reamintim dovada că în Salonul de toamnă de la Paris din , în sala Vrubel, care era aproape întotdeauna goală, Pablo Picasso " a fost inactiv ore întregi" O astfel de atenție acordată artistului rus necunoscut de nimeni în Franța (parizienii săi MODERNISMUL, Arta primei jumatati a secolului XX P Picasso fete din Avignon mai degrabă ca un maestru, apropiat de Moreau, un vizionar misterios) de către un tânăr, dar deja celebru zguduitor îndrăzneț al fundațiilor - dovadă fără îndoială a apariției unui nou dialog între Occident și Rusia Dar și mai mult - interesul diferiților maeștri din diferite generații pentru noile structuri plastice, "cristale", în tehnici de modelare care nu au legătură cu imitarea directă a naturii Descoperirea lui Picasso Les maidens of Avignon de către acei privitori care au găsit de fapt curajul să le admire a atins cu totul alte coarde decât chiar și arta lui Matisse Nu a redat sufletelor armonia pierdută, nu a plăcut ochilor, nu a tulburat conștiința cu îndrăzneala unor inflorescențe neobișnuite, dar încântătoare A fost un fel de șoc electric artistic, arta a spart straturile de protecție emoțională, interacționând direct cu durerea celui obosit, deprimat II "MAGIA MODERNITĂȚII- Picasso: *Katabasis eis antron" a subconștientului, a vorbit persoanei într-o limbă în care încă nu îndrăznea să vorbească, despre ceea ce nu îndrăznea încă să se gândească Este imposibil să vezi cu o seriozitate mohorâtă în aruncările unui spaniol foarte tânăr, îmbătat de propriul talent, exces de vitalitate, succese pariziene și Parisul însuși, o căutare intenționată a formulei artei supermoderne Totuși, nu trebuie neglijat ocazia de a discerne în această explozie de fantezie artistică amară, în acest joc de forme, pe cât de cinic, de nemilos, pe atât de dureros, în această dorință de a ajunge la esența obiectelor, a figurilor și a însăși rădăcinile artei , un semn al vremurilor, concentrat la limita hieroglifă a noului limbaj plastic Dacă Cezanne, refuzând mediul aerian, și-a creat propria plasmă pictural-spațială, atunci Picasso și-a făcut pictura fundamental lipsită de aer Cu toate acestea, piesele de fundal intens colorat sunt la fel de dense ca cerul lui Cezanne și joacă un rol la fel de important în organizarea spațiului Este imposibil să vorbim despre frumusețea sau urâțenia domnișoarelor din Avignon Picasso are imagini în care astfel de categorii nu sunt discutate în principiu Există doar anumite semne care construiesc ele însele, sau mai bine zis, marchează spațiul și le desemnează atractivitatea prin pantomimă jucată exclusiv - în acțiune Acestea sunt niște "măști de măști", "semne de oameni și gesturi", mai mult decât condiționate, un teatru de păpuși gigantice care nu se prefac deloc a fi asemănătoare oamenilor, dar sunt capabile să le parodeze amuzante și înfricoșătoare În imagine - calea spre a vedea din interiorul acestei lumi grele, dure, tulburătoare, cu propriile ei ritmuri intermitente și neașteptate Cubismul a căutat să vadă lumea tocmai "din interior", să o împartă în cei mai simpli "multiplicatori", să privească obiectul, folosind liber a patra dimensiune - timpul, să vadă lumea și o particulă a lumii - obiectul din diferite unghiuri, în toată bogăția asociațiilor generate (de exemplu, vioara lui Picasso sau Căsătoria nu este atât o asemănare tridimensională a unui obiect sau chiar schema sa tridimensională "cubistă" fațetată, ci suma asociațiilor - textura tablei de sunet, ritmurile corzilor și liniilor muzicale etc ) Atunci apare un anume ruginit, persistent, aproape asurzitor, sfâșiind spațiul familiar și construind o nouă culoare în felul său Atunci lumea are ocazia să-și vadă imaginea ca și cum ar fi dezasamblată în părți, unde bucăți de realitate sunt amestecate cu idei, amintiri, asocieri, cu fragmente născute din fantezie, o privire în cele mai interioare profunzimi ale conștiinței Monotonia formidabilă a cubismului, curajul sumbru cu care Picasso, Braque sau Gris privesc în cele mai interioare profunzimi ale materiei, dorința lui de a dezvălui existentul, de a-i dezvălui structurile ascunse, ca pe ecranul unui aparat cu raze X - în toate aceasta este, fără îndoială, prezența timpului, simțirea proximității unui accident, o cotitură decisivă, în spatele căreia sunt inevitabile noi intuiții tragice, care cer o nouă îndrăzneală a vederii Cu greu poate fi considerat un accident faptul că Picasso, care a scris Guernica, a fost unul dintre creatorii și un afluent de scurtă durată, dar devotat al cubismului MODERNISM Artă din prima jumătate a secolului XX Putem spune că în cubism conștientizarea erei formidabile viitoare a fost exprimată pentru prima dată într-un limbaj plastic fundamental nou Picasso era entuziasmat de arta timpurilor străvechi, sau de "arta tradițională" a popoarelor care au rămas la nivelul gândirii primitive Se știe că era profund interesat de arta preistorică, în primăvara anului a văzut sculptura africană la o expoziție din Trocadero, iar influența ei directă se află, fără îndoială, în cele două figuri din mâna dreaptă ale picturii "Fetele din Avignon", ca precum și figurile din stânga arată asemănări cu sculpturile iberice preferate ale artistului Cubismul lui Picasso, cu alte cuvinte, un nou cod plastic născut cu durere și ironie, rezonând misterios cu anxietățile vremii, s-a dovedit a fi un fel de "amestec exploziv", concentrarea supremă, contradictorie și fructuoasă a intențiilor creative practic opuse : în ea sau prin ea a intrat în practica artistică, pe de o parte, jocul, pe de altă parte, o versiune rațională a abstracției (Picasso și-a numit arta "raisonnable" - rezonabilă) Probabil că Seyfor a avut dreptate când a văzut în cubism nașterea artei non-obiective și a susținut că cubiștii "au distrus subiectul și l-au recreat, folosind în mod liber tehnicile picturii indiferent de realitatea obiectivă" și că "au descoperit inutilitatea subiectului" În "Avignon Girls" principiile cubismului cunoscute astăzi erau departe Dar în spatele aspectului exterior, farsic la prima impresie și al efectului plastic brutal, deși dureros de frumos, drumul a fost deschis nu doar cubismului, ci și noii picturi a secolului al XX-lea Într-o oarecare măsură, Picasso realizează aici teza poetică a lui Baudelaire, formulată cu o jumătate de secol mai devreme: "Apar triburi cu adevărat corupte, / A căror frumusețe este necunoscută popoarelor antice: / Cu fețele chinuite de ulcere ale inimii, / Afirmând parcă frumusețea dorului " (traducerea interliniară este a mea - M G ) Adevărat, Baudelaire a vorbit doar despre expresia de frumos, dar umbrită de chipuri durere Picasso subliniază urâțenia ca o expresie a dizarmoniei interne • Fecioarele din Avignon" este un tablou a cărui valoare estetică și chiar doar calitatea artistică sunt mult mai puțin semnificative decât programul prevăzut în ea, procesul de formare a "ochiului interior", "de dragul căruia nu este păcat a orbi" "Probleme goale, numere albe pe o tablă neagră" - așa a definit André Salmon "Les maidens of Avignon" Cu toate acestea, este extrem de semnificativ faptul că pictura, recunoscută de multă vreme de istorie ca o revoluție decisivă în arta secolului al XX-lea, nu a fost percepută ca ceva semnificativ de către cei mai radicali asociați și prieteni ai lui Picasso Acest tablou, care amintește mai mult de reflexia figurilor de lemn în oglinda spartă a trolilor, a fost categoric lipsită de atracție Nu numai Matisse (care credea că poza este ceva de genul II - MAGIA MODERNITATII Picasso: "Katabasis eis antron" parodii ale artei moderne), dar Braque, și chiar Apollinaire, mereu gata să admire cele mai îndrăznețe experimente, erau în pierdere și și-au exprimat deschis nemulțumirea Cu toate acestea, Braque a fost cel care a vorbit despre "Les Maidens of Avignon" că era "ca înghițirea benzinei pentru a scuipa foc" , care a pictat ulterior o serie întreagă de peisaje în care au fost folosite deschis structuri pe care Matisse le numea "cuburi" X Gris Hommage și Pablo Picasso Fără îndoială: Cubismul în forma sa cea mai pură, relativ vorbind, "Cubism of Braque" (în , prima expoziție personală a lui Braque a fost deschisă la Kahnweiler, care, așa cum a fost deja cazul de menționat, este adesea considerat începutul cubismului), este un fenomen destul de logic și consistent și nu doar pentru că Braque avea mai multă integritate și mai puțin echilibru decât Picasso Căsătoria a fost înzestrată cu un simț al stilului și al gustului cu totul special - calități care limitează adesea talentul la scară largă, dar rareori prind rădăcini în arta geniului Poate că datorită combinației dintre curaj și moderație armonică, Braque a fost invitat de Kahnweiler (mult mai târziu, Juan Gris a fost expus și vândut acolo) "Am creat cubismul fără să-l știu (sans le savoir)" a mărturisit artista Probabil că această serie de peisaje ale lui Braque și Picasso, scrisă în vara anului la Horta del Ebro și prezentată apoi la Vollard, a stabilit cubismul ca un fel de sistem plastic integral În orice caz, la începutul anilor și se poate vorbi deja de cubism ca de un curent integral și puternic Se dezvoltă ca o avalanșă, atât "din interior", adică pur plastic, fiind rezultatul căutărilor artistice concentrate ale aceluiași Picasso și Braque, cât și printre tinerii lor adepți (Duchamp, Léger, Gleizes, Metzinger, Picabia, Gris etc ), pasionat nu numai de practică, ci și de teorie, interpretare, program Ei sunt cei care expun împreună la Salon des Indépendants din , conduc discuții și, în general, acționează ca preoți și locținți ai noii direcții Etapa "analitică" a cubismului ( - ), care a urmat primei, "Cezanne", a fost marcată de o mai mare uscăciune Răspândirea obiectului pe pânză, disecându-l și pătrunzând în el, conectând incompatibilul - materialitate, fragmente și întreg, MODERNISM Artă din prima jumătate a secolului XX asocieri sonore, unghiuri de timpuri diferite - atât Picasso, cât și oamenii săi asemănători pătrund într-o lume în care toate obiectele și toate substanțele se transformă într-un fel de "materie primară", o singură substanță a viitoarei picturi abstracte Un paradox tipic al artei moderne: etapa finală cubistă - "sintetică" ( - ), - apropiindu-se tot mai mult de abstractizare, începe să folosească colaje reale și volume texturate Există un dialog între destul de concret și destul de abstract, un câmp de tensiune care, de fapt, determină principalele tendințe ale epocii noastre Până la urmă, Marcel Duchamp aparținea parțial "al doilea val" de cubiști asociați grupului și expoziției "Secțiunea de Aur" (La Section d'or) sau asociației Puteaux din , fondată de Jacques Villon Duchamp, care atunci s-a aruncat literalmente între Cezanne, fauviști și cubism, expusese deja prima "gata făcută" - o roată de bicicletă ( ) Semnificativ este faptul că apelul la un subiect dinamic simplu face, de asemenea, ecoul ideilor de cubism Duchamp a recunoscut într-o scrisoare privată că a văzut în mișcarea roții opusul "mișcării obișnuite a unei persoane în jurul obiectului în cauză" Multiplicitatea punctelor de vedere ale privitorului care își schimbă locul în spațiu este înlocuită de mișcarea roții în jurul propriei axe O parafrază de fond a cubismului pictural care aproape s-a îndepărtat de subiect! O observație subtilă a unuia dintre participanții la mișcare definește linia dintre ideea obișnuită a esenței geometrice Cubismul Și adevărata sa structură plastică X Gris Natura moartă cu ziar Tur : "Tablourile sunt realizate cu planuri simple, margini largi, ca niște cristale, în timp ce vârfurile și fundurile acestor margini sunt mânjite brusc" Se referă, însă, mai degrabă la perioada timpurie a cubismului - "analitică" În vremea cubismului "sintetic" ( - ), pictura (în concordanță cu "obiectele" deja desemnate de Duchamp) preia obiecte reale - la început imaginile acestora, adică iluzia prezenței unui tipografic inscripție, parcă nu ar fi făcută de artist, ci pe cea făcută cu pensula Apoi există un colaj - "imaginea imaginii", în care o bucată de ziar se joacă pe sine, ca un actor fără machiaj printre actorii pictați Înșelăciunea vederii (trompeToeil) se revarsă în înșelăciunea gândirii (trompe-Hesprit) și invers, constantă I II - MAGIA MODERNITATII J Căsătoria Vioara si ulcior - substituirea readuce privitorul din spațiul artei în spațiul jocului În capitolul anterior, a fost menționată o clădire în Montmartre, supranumită "Bato-Lavoire" (spălarea plutei), Picasso s-a stabilit acolo din ("Locul de întâlnire al poeților" - "Rendez-vous des Poetes" - era scris pe ușa orașului) atelierul lui) În această perioadă - din aproximativ - "Bato-Lavoir" devine centrul mișcării cubiste Picasso, Braque, Gris, Apollinaire, Jacob, Marie Laurencin, Gertrude Stein, Van Dongen, poetul Andre Salmon lucrează și vizitează acolo De-a lungul timpului, Leger, Delaunay, Metzinger, Gleizes, Picabia, Archipenko au devenit obișnuiți Spre deosebire de fauvism, care a evitat în esență declarații și interpretări, cubismul a fost destul de "verbalizat" "Secțiunea de aur" (La Section d'or) - jurnalul lui Pierre Dumont - a susținut sistematic cubismul, despre el au scris Salmon, Jacob, Apollinaire, care a publicat întreaga colecție "Artiști cubiști" în și în (când curent în ea aproape complet epuizat în forma clasică) Kahnweiler a publicat voluminoasa lucrare The Rise of Cubism Lucrarea principală, cu toate judecățile ei îndreptate și oarecare scolastică, a fost celebra carte a lui Gleizes și Metzinger "Despre cubism" (Du Cubisme) din , tradusă aproape imediat în rusă Critica și spectatorii mai mult sau mai puțin serioși nu au fost atât de admirați de cubism, cât au fost duși și captivați de acesta Bazându-se nu numai pe intuiție, ci și pe gândirea analitică nemiloasă, artă, aspirația profundă, atinsă și deranjată și a fascinat chiar și cele mai sceptice minți în legătură cu Noua Artă "Criza picturii, așa cum spune, duce la o ieșire din carnea fizică, materială, într-un alt plan, mai înalt" (N Berdyaev) Ceea ce au scris contemporanii mișcării și participanții ei a fost mai mult eseu intuitiv decât teorie, ceea ce, apropo, face aceste texte mai imediate și mai valoroase decât declarațiile de obicei naive ale artiștilor care caută să creeze sisteme intelectuale Aici, desigur, MODERNISM Artă din prima jumătate a secolului XX primul loc îi aparține lui Guillaume Apollinaire, care poseda cea mai fină înțelegere a artei în cele mai riscante aspirații ale ei și a știut să perfecționeze și chiar să dirijeze căutarea artiștilor El a înțeles și a determinat strălucirea și sărăcia ultimelor căutări, declarând arta "a scrie noi întregi cu ajutorul unor elemente împrumutate nu din realitatea viziunii, ci din realitatea conceptului" Această noțiune - "realitatea conceptului" - poate servi ca un fel de fir al Arianei pentru a intra atât în labirintul înaltului modernism, cât și, mai târziu, în lumea ticăloasă postmodernă Conceptul devine un concept material, iar viziunea devine un proces dependent de acesta Ca să spun așa, conceptul este scris din natură Iată binecunoscuta judecată a celui mai de seamă cercetător al cubismului Ma, citat de mai multe ori: "Simțind epuizarea picturii tradiționale, ei au preluat fiecare dintre elementele care formează vocabularul acestei arte - formă, spațiu, culoare, tehnică - și au înlocuit aplicarea obișnuită a tuturor acestor elemente cu propriile elemente noua interpretare Adică cubismul a devenit un LIMBAJ pictural complet nou, un SPS NOU, o viziune asupra lumii înconjurătoare, un sistem estetic concret Este în asta J Briai Duet pentru flaut întrucât a determinat dinamica aproape a întregii picturi din secolul XX Sistemul de perspectivă care domnește în pictura europeană încă din Renaștere, cubiștii s-au opus dreptului artistului de a se mișca în jurul obiectului, adăugând aspectului său vizibil informații preluate din experiența sau cunoștințele anterioare" Concentrând (nu la fel de strălucit artistic ca Cezanne, dar cu o consistență persistentă realizându-și metoda) lumea ghidată și vizibilă într-o singură substanță, cubiștii nu au făcut diferența între obiect și atmosferă, totul a constat dintr-o plasmă picturală comună, doar întrucât în imaginația noastră nu există locuri pentru gol, conștiința este densă și tensionată, iar lacuna este percepută ca o patologie Toate părțile constitutive ale realității sunt portretizate (și transformate) de cubiști cu o semnificație dramatică egală, chiar măreție " Cubismul a creat un limbaj artistic de ambiguitate deliberată a oferit echivalentul vizual al unui aspect fundamental al secolului al XX-lea" II MAGIA MODERNITĂȚII" J Cocteau Autoportret fără chip III - Faima zgomotoasă a cubismului a alertat spectatorii conservatori În , deputatul socialist Jules-Louis Breton a cerut interzicerea următoarei expoziții cubiste, dar a primit o respingere imediată și ascuțită Acest lucru nu a împiedicat, ci mai degrabă a ajutat faptul că a început să apară o versiune de masă a cubismului: nu a fost atât de dificil să imite semnele și tehnicile pur exterioare ale cubiștilor, iar interesul spectatorilor serioși pentru cubism a fost însoțit de o modă pentru aceasta Este curios în acest sens că dintre toate direcțiile modernismului timpuriu, cubismul a fost primul care a fost schimbat cu opțiuni de salon Cubismul, care, spre deosebire de fauvism, avea semne nu doar de mișcare artistică, ci, dacă vreți, de o viziune plastică asupra lumii, chiar și un fel de filozofie, a afectat în mod firesc nu doar pictura, ci și sculptura În ea, el putea fi realizat mult mai puternic, chiar agresiv și, cel mai important, cu acea franchețe activă pe care însăși natura cubismului o dicta plasticului Aici, însă, există o oarecare rectificare: străduindu-se pentru simplitatea geometrică, însăși esența sculpturii s-a răzvrătit împotriva dezintegrarii formei În multe sculpturi apropiate cubismului lipsește componenta sa cea mai importantă: distrugerea urmată de re-crearea unei structuri plastice diferite, destul de artistice, independentă de realitate În acest sens, chiar și din experimentele sculpturale ale lui Picasso din - (capete feminine, cel mai probabil portrete ale Fernandei), doar câteva corespund principiilor separării formelor cubiste, iar cele timpurii sunt destul de comparabile în integritatea lor la plasticitatea antică " În nu exista încă o sculptură cubistă Până în , totuși, mai mulți sculptori dezvoltau un stil care se potrivea cu noua pictură Acest lucru nu este în întregime adevărat Una dintre primele sculpturi în "stilul corespunzător noii picturi" - atât în timp, cât și în sens - a fost grupul brâncuși "Sărutul" ( - , prima variantă, "a doua - - în cimitirul Montparnasse) ) Închisă într-un simplu volum unghiular, sculptura scutură L sec cu amărăciune, tandrețe și în același timp un sentiment de scară, chiar și un anumit ciclopic Spectatorul, văzând originalul pentru prima dată, este cu siguranță uimit de micimea lui comparativă, plinătatea dramatică este atât de puternică, ritmurile plastice sunt atât de maiestuoase, monumentalitatea severă este atât de izbitoare Și această ultimă calitate, după cum știți, depinde nu de mărime, ci de proporții, de semnificația semnificativă În virtutea eleganței sale decorative, grupul păstrează o estetică "reală" aparte Acest lucru este fundamental pentru cubism: imaginea unei sute MODERNISM Artă din prima jumătate a secolului XX Este creat ca un anumit obiect care are o valoare independentă, cel mai adesea redusă la o formulă plastică Mai mult decât atât, sculptura lui Brâncuși, spre deosebire de sculptura din vremuri anterioare, nu pretinde deloc că transformă piatra în carne (nu degeaba această compoziție este considerată constant ca fiind antipodul "Sărutului" lui Rodin), dimpotrivă, primordiala simplitatea formei și texturii este accentuată în toate modurile posibile, transformând statuia parcă într-o parte a naturii, eternă și organică Doar prelucrarea marginilor, care amintește de un ornament sculptat, separă pentru totdeauna grupul de creațiile naturii Este destul de evident că, la fel ca Picasso și Matisse, Brâncuși s-a aflat sub cea mai puternică influență a sculpturii preistorice și primitive, asemănarea "genetică" a devenit aproape un loc obișnuit Aceasta vorbește nu atât de influențe directe sau de împrumuturi, ci de germinarea naturală a motivelor plastice arhetipale în arta modernă, cât a apărut interesul pentru semnele sculpturale "primare" Totalitatea formei neconvenționale alese pentru realizarea acestui motiv - o fuziune amoroasă absolut de încredere (figurele sunt chiar înzestrate cu un ochi "comun") - este izbitoare: sculptura cubică este protejată de lumea exterioară printr-o angularitate severă și dirijată "în interiorul" spațiului său intim Judecata lui Brancusi se stie ca nu forma exterioara, ci esenta interioara este reala si nu are rost sa imitem suprafata lucrurilor Aceasta confirmă încă o dată ideea că orice direcție are propriile sale realizări optime, prin care denotă predeterminarea sa istorică și importanța pentru dinamica generală a culturii Și, în același timp, așa cum am menționat și mai sus, artistul își creează adesea capodopera, depășind doctrină și chiar direcție Libertatea de tendință cu capacitatea de a-și folosi descoperirile - nu asta îi distinge pe Marquet, Chagall, Moore și mulți alții - cel mai bun! Uneori, cubismul în sculptură este resimțit a fi un fenomen mai organic și, în orice caz, mai puțin "intra-artistic" decât în pictură C Brancusi Pup - "MAGIA MODERNITĂȚII- Sculptură C Brancusi Începutul lumii Chiar și impactul neîndoielnic al formelor sculpturale arhaice din Sărutul pare mai clar, "fără artă" decât în structurile cubiste pitorești "Cubismul consideră tabloul complet independent de natură și folosește forme și culori nu de dragul capacității lor de imitație, ci de dragul valorii lor plastice" la sfârşitul cubismului de către susţinătorii şi analiştii săi înflăcăraţi Această judecată nu se aplică sculpturii Nici Brâncuși, nici Zadkine sau Archipenko nu au o aspirație atât de intensă în interiorul unui obiect sau fenomen, către serii asociative complicate În Sărutul, în general, se dezvăluie un sistem figurativ minimalizat, în care se poate ghici tendința îndreptată spre căutări suprematiste Totuși, pentru Brâncusi, cubismul cel mai probabil (la fel ca și pentru Picasso) a fost un pas către concentrare, simplitate, reținere explozivă, suprasaturată (The Beginning of the World, , MKM, Oterloo) C Brancusi Pup BINE MODERNISM Artă din prima jumătate a secolului XX Cubismul, în conformitate cu tendințele generale ale vremii, pare să elibereze sculptura de straturile de salon, expunând construcția, ritmul și dinamica, ascuțind calitățile care sunt în general inerente plasticului de la începutul secolului, și în primul rând Bourdelle Este suficient să ne amintim de "Hercule" din bronz din pentru a înțelege cum, în ciuda divergenței dintre volumele explozive pulsatoare ale lui Bourdelle și tăietura ascuțită a lui Brâncuși, efortul de constructivitate "hieroglifică" puternică reunește maeștri atât de diferiți Clasicul "elimină de prisos" - în natura sculpturii și însuși procesul de lucru la o statuie cu cadrul ei indispensabil, umplerea formei din interior până la suprafață este aproape de ideologia artistică a cubismului / În general, cubismul în sculptură, datorită specificului acestui tip de artă, păstrând în același timp obiectivitatea și volumul, a rămas mai organic în spațiu, dacă netradițional, atunci, să zicem, arta materială Transformându-se în mod firesc dintr-o imagine plastică a unei figuri umane într-un fel de semn tridimensional, reținând doar parțial antropomorfismul, opera sculpturală a rămas un monument tridimensional, solemn și monumental Prin sculptură intră în contact cu cubismul Modigliani, cel mai apropiat prieten al lui Brâncuși, care a împărțit la un moment dat un atelier cu el Pitoresc ( - ) și sculpturale ( - ) "Cariatidele" (ambele - HSV), precum și numeroasele portrete ale lui Max Jacob, mărturisesc pasiunea arzătoare a lui Modigliani nu pentru distrugerea cubiștilor, ci pentru aspirația lor la lapidaritatea severă care se întoarce la exemplele antice Sculptori care au trecut prin cubism sau au ieșit din el A Archipea Torso II MAGIA MODERNITATII Cultură J Lipchitz Figura așezată cu o chitară O Zadkine Siluetă feminină A Archipenko Soldat care merge A Archipenko Femeie a dobândit o libertate deosebită și un simț al arhitecturii Aceștia sunt A Archipenko (Modigliani a studiat sculptura cu el), O Zadkine, J Lipchitz "Arhipenko a lucrat la periferia cubismului " O astfel de afirmație este adevărată dacă este percepută (din nou, ca mai sus, în cazul lui Brâncuși) ca o definiție a gradului de libertate L-a influențat și futurismul italian, cu îndrăzneala și energia sa puternică, dar tendințele de modelare au rămas încă în ideile cubismului Figura lui de bronz J Lipchitz Marinar cu o chitară - Gondolierul ( , Muzeul K E Osthaus, Hagen) este probabil unul dintre cele mai "cubiste" tocmai datorită volumelor "rafinate detașate" legate între ele printr-o linie de forță energică și speculativă Cu toate acestea, în același an, Archipenko a realizat sculptura ascetică rigidă Torso ( , MKM), care, totuși, păstrează o legătură clasică cu realitatea vieții, parcă cu o singură mișcare a unei stive Mai târziu, sculptura lui Jacques Lipchitz "Figură așezată cu o chitară" ( , MKM) demonstrează deja o împărțire complet cubistă a volumelor energice, pătrunzătoare, apropiate de abstractizare (în sensul relativ pe care acest termen îl poate avea pentru sculptură) Este paradoxal ca în viitor plasticul "cubist" să se apropie de o anumită obiectivitate, care face ecoul colocviului MODERNISM Arta primei jumatati a secolului XX Pictura cubistă târziu Lagami (Henri Laurent, "Clownul", , Muzeu I Artă contemporană, Stockholm) Sfârșitul anilor , marcat de Les Maidens d'Avignon de Picasso și Sărutul lui Brâncusi, este un "timp vedetă" în istoria artei Și apoi are loc o nouă întorsătură bruscă, unde contururile direcțiilor se pierd, codurile sunt sintetizate, se conturează calea de la obiect la semn Kandinsky începe să lucreze la Murnau Kandinsky: miracolul lui Murnau este calea spre eliberare Intelectualismul lui Kandinsky și arta sa nu este foarte tipic pentru epocă: tinerii paladini ai avangardei și-au atras adepții nu atât prin cunoaștere și logică, cât cu radicalism și temperament al judecăților și, mai des, cu o neînțelegere semnificativă, presărată cu strălucire dezvăluiri Soarta maestrului, care și-a legat arta cu Rusia, Germania și Franța, predând la celebrul Bauhaus, proza și poezia sa, lucrările teoretice, calea inexorabilă și concentrată către propria sa individualitate - toate acestea i-au permis să ocupe un loc excepțional în cultura secolului al XX-lea Crearea noului a fost ocupată complet de Wassily Kandinsky El nu a căutat nici iconoclasm, nici scandalos Și deși în opera lui era curaj și îndrăzneală, acestea erau pline de gândire, corecte și raționate Bărbat cu educație europeană, scriitor, muzician profesionist, artist, predispus la reflecție și strict, deși nu lipsit de romantism, de logică mult mai mult decât declarații zgomotoase, și-a păstrat demnitatea de gânditor, neschimbându-o cu interacțiuni meschine dispute artistice Rădăcinile nu numai ale artei, ci și ale viziunii despre lume a lui Kandinsky în general, sunt Rusia (mai ales Moscova) și Germania Orientările intelectuale sunt în primul rând filozofice, germane Cu toate acestea, cu tot interesul său pentru trecut, el nu a devenit ostaticul acestuia, văzând în înțelepciunea trecutului bazele pentru înțelegerea și construirea viitorului Fără îndoială, această minte strictă și puternică a existat și în ființa emoțională În celebrul său Klange (Unten stach der kleine blaue griine See die Augen) Kandinsky este aproape de revelații vizionare în spiritul asociațiilor naive ale tânărului Chagall Deja pictura timpurie "Portul Odesa" (sfârșitul anilor , Galeria Tretiakov) este plină de un fel de vrăjitorie Petele întunecate și strălucitoare conturate elastic sunt prea independente de lumea obiectivă, există prea multă tensiune ascunsă în ele, care nu este deloc legată de motivul real, desenul pur decorativ este prea puternic alături de înțelegerea destul de naivă și tradițională a forma obiectivă Avea dreptate când a simțit o neînțelegere atât a criticilor ruse, cât și a celor germane: primul a văzut "influența de la Munchen" distructivă, al doilea - II "MAGIA MODERNITĂȚII" Kandinsky: miracolul lui Murnau este calea spre eliberare V Kandinsky Portul Odesa Sfârșitul anilor "Influențe bizantine" Era un străin pentru toată lumea, dar el însuși era capabil să audă totul Kandinsky ar putea spune despre el însuși cu replicile lui Bryusov, scrise în : Și în mod ciudat m-am îndrăgostit de ceața contradicțiilor, Și cu lăcomie am început să caut plexuri fatale, Toate visele îmi sunt dulci, toate discursurile îmi sunt dragi, Și dedic un vers tuturor zeilor Judecata despre "polistilismul" începutului lui Kandinsky este destul de corectă Și trăsăturile impresionismului de salon și o notă de ritmuri sec de Art Nouveau (Jugendstil în versiunea germană) și o "penietură demiurgică" grea care te face să-ți amintești de Cezanne (foarte, totuși, de la distanță), și uneori ecouri semnificative ale simbolismului - Toate acestea și altceva, în picturile timpurii ale artistului este Chiar și atunci, la începutul secolului, în conștiința artistică Cercetările lui Kandinsky acumulează o anumită masă critică de informații active, atât vizuale, cât și filozofice Nu-i plăcea în niciun caz totul, dar într-adevăr "știa toate discursurile" În dezvoltarea sa, el pare să fi trecut prin istoria culturii în ansamblu, încadrându-l într-un singur destin Arta sa cunoaște atât un basm naiv, cât și cele mai înalte zboruri ale abstracției și delicii decorative El vine cu adevărat la primele sale picturi semnificative cu o conștiință suprasaturată, gata pentru o explozie Noua filozofie rusă, icoana, pictura istorică, modernitatea, puterea luminii a impresionismului, înțelegerea puterii culorii lui Matisse și a formei lui Picasso, dar, mai ales, propriile sale reflexii persistente și intense - în toate acestea a existat o uimitoare pregătire pentru auto-realizare Cea mai importantă în determinarea locului lui Kandinsky în procesul artistic contemporan a fost participarea la expoziția grupului din Dresda "The Bridge" (Die Brucke) - prima asociație expresionistă Dar "momentul adevărului" au fost picturile lui Kandinsky, pictate la Mur-nau la sfârșitul anilor Există puține momente atât de dramatice și magnifice în istoria artei precum formarea lui Kandinsky la Murnau De obicei, artistul abordează crearea unui stil propriu sau a unui nou trend prin mai multe etape, chiar și Picasso s-a caracterizat printr-o relativă gradualitate Desigur, și Kandinsky a avut-o, dar este puțin probabil ca vreun alt artist să fi experimentat o explozie atât de strălucitoare, o astfel de eliberare de energie după ani de legături dureroase de plastic Despre sine ar fi putut spune atunci în cuvintele eroului lui Hesse, artistul Klingsor: "Am început cu adevărat să scriu, mi se pare, abia anul acesta Dar ceea ce mi se întâmplă acum nu seamănă atât cu primăvara, cât este ca o explozie " MODERNISM Artă din prima jumătate a secolului XX Lumea obiectivă a fost pentru Kandinsky atât o sursă de idei plastice, cât și de lanțuri; el nu s-a străduit să creeze un nou limbaj de dragul său Asemenea lui Cezanne sau Hemingway (care a studiat claritatea exprimării de sine înainte de picturile lui Cezanne), el a vrut doar să devină el însuși, neștiind încă ce anume vrea să devină Singura evidentă era dorința unei individualități absolute, atotcuceritoare, pentru o sinteză, poate chiar un sincretism al artei Vorbește despre muzică și poezie nu mai puțin decât despre pictură Dar descoperirea a venit tocmai în imagine Cuvintele citate în mod repetat ale lui Kandinsky despre peisajele care l-au entuziasmat "ca un dușman înainte de luptă" și l-au învins sunt într-adevăr foarte elocvente În timp ce natura domina, ea l-a atras pe artist cu secretul nedezvăluit al dramelor sale armonice camuflate de realitate Frumusețea naturii l-a încântat pe Kandinsky, făcând dificilă trecerea "prin ea" Așa cum, privind în fața unei persoane, căutăm privirea lui sinceră pentru a vedea ceva complet ascuns, pentru a vedea un individ emoționant, deloc adevăr trupesc, îngrozitor și magnific în absolutitatea lui, adresat nouă și numai nouă noi, așa un artist adult, deja un geniu, dar departe de a fi un maestru, căutam "privirea realității" care i se adresa Pentru un artist al secolului al XX-lea, realitatea se transformă și în acea oglindă vicleană, al cărei amalgam nu permite să pătrundă în Oglinda, pe care singur îl caută Alții au creat direct și brusc o nouă realitate: între picturile "roz" ale lui Picasso și "fetele din Avignon" nu există o evoluție sesizabilă Kandinsky a căutat să străpungă realitatea vizibilă până la ceea ce Rilke a numit "uberzâhlges Dasein" - "ființă extra-numărabilă" Dovadă în acest sens este trecerea rapidă de la descoperirile lui Murnau la pură non-obiectivitate, care a avut loc în cel mult doi ani Nici măcar o tranziție, ci o ieșire, o descoperire, atât de mult așteptată și dorită Kandinsky a început să lucreze la Murnau în august Intensitatea activității sale în acea perioadă este uluitoare Realizează schițe teatrale pentru spectacole pe care intenționa să le desfășoare împreună cu Foma Hartmann și Alexander Saharov, reflectă asupra "Albumului" muzical, unde gravurile sale ar fi trebuit să coexiste cu notele lui Hartmann , este angajat în cercetări teoretice și se pregătește să organizeze un alt tip artistic grup - "Noua Societate a Artiștilor - München "(Neue Kiinstlervereinigung - Munchen), al cărui președinte va fi anul viitor Dar principalul este că are loc o revoluție în propria artă și pictură mondială, care are puțini egali și care, datorită elocvenței sale uimitoare, poate fi considerată un fel de "clasă de master" istorică, o lecție de curaj cunoştinţe Cincisprezece ani mai târziu, Hermann Hesse va începe să lucreze la nemuritorul lup Steppenwolf, iar căutarea lumii interioare va dobândi o expresie literară pătrunzător de adecvată După cum știți, pentru intrarea în teatru "Numai pentru nebuni" (Hesse) a existat o singură taxă - mintea Dar Kandinsky nu a fost un erou al postbelicului II "MAGIA MODERNITĂȚII" Kandinsky: miracolul lui Murnau este calea spre eliberare Generatia pierduta Nu a avut nevoie, așa cum a avut mai târziu Hesse, de sfatul unui psihanalist pentru a-și construi lumea artistică "Sala de picturi a sufletului" nu a fost un scop misterios, ci un mod natural, deși evaziv, de auto-realizare Dar câtă legătură arhetipală profundă are cu cele mai puternice noduri ale culturii germane și interpretările sale! După cum știți, Kandinsky a fost apropiat de compozitorul Schoenberg, a avut o corespondență amicală cu el, și-a tradus lucrările teoretice, l-a interesat de pictură și, mai târziu, a devenit interesat de experimentele sale picturale Iar Thomas Mann din "Doctorul Faustus" și-a înzestrat fără îndoială eroul, dacă nu cu soarta, atunci cu judecățile și stilul muzical al lui Schoenberg Dar principalul, desigur, este în altceva - într-o legătură profundă, înrădăcinată aproape în lumea marii amintiri a mentalității germane La urma urmei, "micul lac albastru și verde a înțepat ochii", după cum spune poemul citat de Kandinsky, personajului care poartă același nume cu băiatul din romanul "Doctor Faustus" - Nepomuk Iar baza artei, descrisă atât de izbitor de Mann, este această iluzie verbală a muzicii, acest "peisaj grotesc" creat într-un vas de sticlă, care se distingea nu prin "ciudățenie bizară", ci prin "tristețe profundă"! "Natura, care ispitește omul cu îndrăzneală", în cuvintele aceluiași Mann, a fost în cele din urmă pentru Kandinsky natura lui Murnau Dar nu ea a dezvăluit unele adevăruri tardive lui Wassily Kandinsky Tocmai a venit Timpul, iar Murnaul a devenit Locul Aici, în împrejurimile muntoase ale Munchenului, munca și zilele deja experimentate au dat lăstari luxurianți, aproape redundanți, rapidi Privirea artistului a spart amalgamul realității care a trimis în privirea lui imagini stabile ale lumii obiective, a văzut cele mai interioare ritmuri de culoare, linii, forme, pentru care lucrurile, natura, nu sunt altceva decât o funcție desemnată de ele Trecerea lui Kandinsky de la lumea obiectivă la lumea formelor pure a fost predeterminată de căutările sale anterioare și cu greu poate fi interpretată ca o pierdere sau un câștig: acesta este un dat, fără de care el nu ar fi devenit el însuși În primele peisaje ale lui Murnau, nu este greu să recunoaștem efervescența fauvistă a culorii și ascuțimea planurilor colorate, tensiunea dramatică a expresionismului căpătând amploare și persistenta extravagante a lui Cezanne Dar, în mod surprinzător, această recunoaștere este pur rațională, un fel de "corectitudine intelectuală" a ochiului unui spectator sofisticat Este destul de evident că Kandinsky nu își construiește viziunea pe descoperirile contemporanilor mai în vârstă, arta lor pentru el face parte din lumea cognoscibilă, iar "colorarea Fauve" prin care se grăbește în propria sa lume, încă puțin deschisă, aparține la realitate Participant la Saloanele independenților de la Paris, Kandinsky, desigur, cunoștea arta fauviștilor până la subtilitate, a fost un participant direct la formarea expresionismului Compozițiile arzătoare ale fauvelor aveau însă o altă natură decât aspirațiile stricte și pasionate ale lui Kandinsky Pentru el, străpungerea înfățișării peisajelor lui Murnau a fost o intrare în lumea emoțiilor MODERNISM Artă din prima jumătate a secolului XX V Kandinsky Murnau esența rațională, spirituală a universului Pentru fauvi pictura lor este auto-exprimare liberă, o paradă a libertății culorii, pentru expresioniști este o realizare directă, plastică și colorată a suferinței și gândirii Pentru Kandinsky, Murnau a devenit o "ceașcă de ceai" proustiană: " toate florile din grădina noastră și din parcul Lebedei, nuferii Vivonei, locuitori respectabili ai orașului, casele lor, biserica - întreg Combray și ei împrejurimile, tot ce are o formă și o densitate ( tout cela qui prend forme et solidite) - oraș și grădini - a apărut dintr-o ceașcă de ceai" Dar nu pentru un flux de asocieri de subiecte-amintiri ale unei copilării pătrunzător de iubite, ci în sensul deplin al cuvântului - pentru amintiri ale viitorului Prin acești copaci, versanți și drumuri de munte, prin peisaje cu totul necunoscute, artistul a văzut atât căutarea dureroasă a trecutului, cât și calea de ieșire în viitor, în lumea lui superioară, care se ascunsese de atâta vreme în spatele amalgamului prea material de realitate vizibilă, într-o lume pe care nu o văzuse niciodată înainte, dar pe care a ghicit-o și a condus-o ca fiind cea mai înaltă și principală realitate Lipite în pânză și scăpând în același timp de substanța sa materială (și aici - moștenirea voluntară sau involuntară a lui Cezanne) pete de culoare pâlpâie ca o materie vie, care respira Își amintesc cu dezinvoltură de obiectele pe care le desemnează, dar literalmente în fața ochilor noștri dobândesc "iiberzăhliges Dasein", convingându-ne mintea și mintea că triunghiul galben cu contururi rupte și goluri negre este o valoare incomparabil mai mare și semnificativă decât capătul clădirii desemnat de ea, că alarmantul trapez stacojiu din prim plan, deși denotă acoperișul casei, poartă un sens aparte, separat, sacru și infinit de frumos ("Murnau", , PT) Aici, în aceste peisaje de Murnau, privitorul pare să fie prezent la actul creației - nașterii II "MAGIA MODERNITĂȚII- Kandinsky: miracolul lui Murnau este calea spre eliberare V Kandinsky Tren spre Murnau pictură nouă, denotă încă lumea, dar deja separându-se de ea Există un fel de adio solemn de la lumea materială și intrarea într-o altă lume, spirituală, eliberată ("Peisaj de vară", , Muzeul Rus) Impresioniștii au făcut din suprafața picturală a tabloului o valoare independentă, dar, ca o arie de operă, a purtat atât muzică, cât și informații verbale Kandinsky, dacă vreți, a intrat în lumea muzicii pur instrumentale și până astăzi observarea acestui proces de eliberare fascinează mintea Predecesorii și contemporanii lui Kandinsky au menținut un fel de dialog - "realitatea-artă", în câmpul de tensiune al căruia avea loc un fel de "sacrament artistic" Un exemplu clasic de astfel de dialog este capacitatea lui Cezanne, remarcată de Herbert Read, de a găsi configurația lor structurală separată de obiecte Cubismul lui Picasso din acei ani în care Kandinsky a lucrat la Murnau încă se străduia să păstreze lumea obiectivă, dar în aspecte speculative fără precedent Delaunay a reflectat asupra tranziției de la impresionism la cubism și a considerat că poezia operei sale din nu era abstractă Malevich încă se caută în lumea spațială Kandinsky, pe de altă parte, face un fel de ieșire din câmpul gravitației obiective pământești în imponderabilitate a unei lumi non-obiective, unde se pierd coordonatele principale ale ființei - jos, sus, spațiu, greutate "La MODERNISM Artă din prima jumătate a secolului XX Am fost un declin sau o creștere, este necesar să existe un jos și un vârf Dar nu există nici fund și nici vârf, trăiește doar în creierul uman, în patria iluziilor ", spune personajul Hesse ("Ultima vară a Klingsorului") zece ani mai târziu Da, Kandinsky îndepărtându-se de realitate, după miturile (sau revelațiile) secolului XX, renunță la iluzii și, prin urmare, se apropie din nou de realitatea cea mai înaltă Nu este acesta unul dintre cele mai importante paradoxuri create de Kandinsky la sfârșitul mileniului? În orice caz, istoria artei a recunoscut tocmai operele lui Kandin- I din cu primele lucrări complet nefigurative Atunci - este între Est și Vest • Am intrat într-o astfel de perioadă a muncii mele, pentru care pur și simplu este necesar să trăiesc câteva luni la Moscova Moscova este solul din care îmi trag puterea și unde pot trăi viața spirituală atât de necesară pentru munca mea "(dintr-o scrisoare privată) Kandinsky a venit în Rusia de două ori: prima vizită relativ scurtă la Moscova - octombrie-decembrie A doua și lungă vizită - din decembrie până în decembrie El este deja celebru în Occident În urmă cu un an, au fost organizate grupul Blue I Rider (Der Blaue Reiter) și almanahul omonim (Der Blaue Reiter Almanach) La prima expoziție din Galeria Thanhauser, Kandinsky a expus mai mult de patruzeci de lucrări, pe lângă membrii asociației, acolo au fost expuse picturi de R Delaunay, A Rousseau și experimente de pictură ale compozitorului A Schoenberg Kandinsky se află în centrul mișcării expresioniste din Germania Alături de el sunt talente de talie mondială: o persoană de multă vreme cu gânduri asemănătoare cu care au scris împreună în Murnau, A Yavlensky, A Macke, P Klee, F Mark La începutul anului - a doua expoziție, la care au participat N Goncharova, M Larionov, K Malevich El este celebru și în Rusia Textul "Despre spiritual în artă" este cunoscut în rapoarte și expoziții (cartea a fost publicată tocmai în decembrie ) Articolele sale sunt publicate și în periodice naționale Lucrările sale sunt văzute în diferite orașe ale Rusiei, inclusiv în Sankt Petersburg Picturile care au vizitat așa-numita Expoziție Internațională ( - ) - "Rock" ( , Galeria de Artă numită după B M Kustodiev, Astrakhan), "Doamnele în crinoline" ( , Galeria de Stat Tretiakov) - o combinație complexă și puternică de peisaj viu, motive rusești pasiste, miraje simboliste și non-obiectivitate cuceritoare Și în același loc - deja - și aproape lipsit de materialitate "Improvizație" ("Improvizație ", , Muzeul de Artă de Stat, Nijni Novgorod; "Improvizație ", , Galeria de stat Tretiakov) Kandinsky participă la prima expoziție a "Jack of Diamonds" din , care prezintă lucrări similare Probabil a arătat una dintre primele imagini stabile ale unui artist transnațional Kandinsky a fost și a rămas un artist liber, nu a devenit niciodată ostaticul propriilor sale concepte teoretice Peisajele sale destul de obiective din Moscova i-ar putea surprinde pe mulți cu inocența lor romantică Simplitatea este însă evidentă Artistul pare să încerce să vadă și să realizeze un peisaj urban viu desfășurat în spațiu și timp (amintiri din propria tinerețe) cu ajutorul unei noi "optici" apărute la Murnau Case, nori, copaci, ceață de zăpadă - toate acestea apar în picturi din particulele unui fel de "mozaic non-obiectiv" Se naște un proces asimetric față de cel al lui Murnau: o aparență de realitate pământească este construită din elemente "neobiective" Formulele primare ale planurilor de culoare devin nu rezultatul unei intuiții artistice, ci un instrument pentru o nouă înțelegere a lumii ("Moscova Piața Zubovskaya", ca , Galeria de Stat Tretiakov; "Ziua de iarnă Bulevardul Smolensky", ca , Galeria de Stat Tretiakov) Contextul transnațional în care Kandinsky se simte în mod natural aduce celorlalte tablouri ale sale (de exemplu, "Moscova, Piața Roșie", , Galeria Tretiakov) sentimentul unei lumi în cădere, lipsită de verticale și orizontale, caracteristic picturilor lui Delaunay sau Chagall din acea vreme O linie de artă pătrunzător de originală a lui Kandinsky este lucrarea sa pe sticlă Cu siguranță își au originile Sticla - nici măcar prin lumină - păstrează efectul unei oglinzi ușor transparente, seamănă cu fantomele basmelor rusești și cu imprimeurile populare care au reapărut printre cupolele Moscovei, precum și cu vitraliile catedralelor gotice, văzute din exterior ; amintește de fantasmagoria magică a lui Rouault și de vechile icoane luminoase și de radiația cristalelor lui Vrubel Desigur, picturile pe sticlă sunt un fenomen destul de nestandard, dar Kandinsky, pentru care antichitatea, simbolismul și o înțelegere arzătoare a modernității au fost întotdeauna în apropiere, a fost parțial înaintea timpului său - la urma urmei, în curând universalismul tehnicilor și tehnicilor va deveni norma Da, și contrareliefuri ale lui Tatlin, și realizat MODERNISM Artă din prima jumătate a secolului XX Experimentele lui Duchamp, ca să nu mai vorbim de lucruri atât de cunoscute și tradiționale la acea vreme precum majolica lui Vrubel - nu au fost ele mediul natural pentru căutările largi ale lui Kandinsky? Cu atât mai importante, mai ales fundamentale pentru viitor, au fost compozițiile sale neobiective din anii , un pas decisiv în acea lume spirituală, spre care s-a străduit de mult și cu insistență El este la al cincilea deceniu Niciunul dintre titanii avangardei nu a devenit el însuși atât de târziu Vladimir Solovyov scria încă din că unul dintre principiile fundamentale ale artei este transformarea vieții fizice în viață spirituală" Și deși în asta V Kandinsky Amurg În același spirit, mulți filozofi au vorbit încă de pe vremea lui Platon, spiritualitatea ca categorie specială de artă la acea vreme părea parțial un fenomen, aproape unul nou, și îl ocupa pe Kandinsky ca nimic altceva Nu degeaba lucrarea sa principală "Despre spiritualul în artă" (Liber das Geistige in der Kunst) îi este dedicată La fel ca majoritatea creatorilor ultimei arte, Kandinsky nu se gândește la opera sa fără teorie și interpretare Dar el explică nu atât lucrările, cât sistemul de idei Cărțile sale sunt interesante de citit, indiferent de atitudinea față de picturile sale Precum și imaginile sale pot fi percepute în afara textelor sale Cine, dacă nu el, s-a străduit pentru sinteză, dar care, dacă nu el, a știut să creeze serii fascinante de judecăți filozofice, pictura în sine și revelații estetice Paralele constante cu muzica, pe care Kandinsky a folosit-o, și nu numai el, dovedind înrudirea mijloacelor lor expresive, aparțin mai degrabă istoriei Muzica a exprimat întotdeauna, fără a înfățișa, într-o imagine (oricât de "abstractă" ar fi aceasta), privitorul caută (și găsește) subconștient spațiu, volume, asocieri cu lumea obiectivă, culoarea este cu greu separată de obiect, de altfel , evocă asocieri cu obiectul, chiar dacă artistul nu-l dorește Ieșirea către non-obiectivitate în pictură nu este niciodată finalizată, dar calea către aceasta este cea mai importantă valoare artistică Probabil, imponderabilitate completă este și imposibilă: scăpând de atracția Pământului, obiectele (cum ar fi planetele din Univers) intră în relații gravitaționale unele cu altele Un proces similar, de fapt, este descris de Kandinsky În "Compoziții", "Improvizații", unde aproape II "MAGIA MODERNITĂȚII" Kandinsky: miracolul lui Murnau este calea spre eliberare eliberate de greutate și spațiu, se ridică doi poli ai disputei cu lumea materială: asemănarea formelor sale abstracte cu materia vie și binecunoscuta natură planetară, sentimentul anumitor sisteme galactice care sunt prea interconectate pentru a fi percepute altfel decât de către creaţiile unei conştiinţe artistice, mai degrabă raţionale Kandinsky se considera însă un romantic în sensul etern, profund al cuvântului și era convins de romantismul artei viitorului Este curios că, alături de raționalismul persistent al lui Malevich, care într-un asemenea context ar putea fi atribuit "clasicismului" avangardist, emotivitatea lui Kandinsky este într-adevăr apropiată de romantism Pe de altă parte, impulsivitatea și - deși ingenioasă uneori - incomprehensibilitatea textelor lui Malevici fac să se perceapă, să se vadă o logică armonioasă în scrierile lui Kandinsky Desigur, lucrările abstracte ale manualelor lui Kandinsky au un sistem rădăcină puternic și complex, care include multe lucruri, inclusiv icoana rusă Dar în lucrările mature, deja complet non-figurative, geneza intră într-un subteran profund, lăsând artistului posibilitatea de a trece "de la probabilitate la a avea dreptate" (B Pasternak) În acea legătură eternă de asociații care, ca nimeni altul, a fost descris de gardianul artei ideologice și morale, Lev Tolstoi: "Este îngust, ca un ceas de sufragerie Îngust, știi, gri, deschis", spune Natasha Rostova despre unul dintre personajele din roman Și despre altceva: " ăla este albastru, albastru închis cu roșu, și este patrulangular" ("Război și pace", II, XII) Toate acestea trăite în minte, uneori fulgeră în artă, dar ca ceva ciudat, "altul" În așteptarea unei adevărate descoperiri artistice Iar la mijlocul anilor , Kandinsky a doborât universul ciclopic nevăzut în conștiința artistică a privitorilor și a colegilor pictori Exista încă foarte puțină pictură abstractă , experimentele lui Malevici au fost percepute mai mult ca manifeste picturale decât ca plasmă emoțională, lava vizuală a culturii moderne Această lavă a căzut din picturile lui Wassily Kandinsky Compozițiile sale timpurii neobiective nu au intrat în mintea oamenilor în niciun caz ca o revelație veselă (chiar impresioniștii strălucitori și nesofisticați au fost acceptați cu scandaluri, încet și fără tragere de inimă) A fost la fel de ascuțit și de neobișnuit, dacă permitem o astfel de comparație, precum primele condimente, opiu, hamei, fum de tutun Ca primele rime, prima orgă, cinematograful Așa fără de care oamenii trăiau mult și simplu, și abia după ce au primit aceste noi senzații, au început să se întrebe: cum trăiau fără ele înainte? Picturile neobiective au oferit artei un nou habitat, arta figurativă a început să trăiască într-o alternativă constantă, având ocazia să-și arate și să-și cunoască atât slăbiciunile naive, cât și prerogativele eterne Abstracțiile lui Wassily Kandinsky sunt pline de viață "organică" criptată, imperială, ca plantele din Doctorul Faustus al lui Thomas Mann Nu numai pentru că în formele sale abstracte se vede uneori asemănări de viziuni antropomorfe sau zoomorfe MODERNISM Artă din prima jumătate a secolului XX și că "substanța artistică" din picturile sale este invariabil mobilă Dar mai presus de toate, pentru că lumea sa picturală, spre deosebire de lumea lui Malevici, nu gravitează niciodată spre imponderabilitate, spre "zero absolut" și armonie absolută ("Nu există nimic absolut", scria însuși artistul) El este în devenire Uneori pare: Kandinsky a prevăzut imaginariile în mișcare ale "realității virtuale", cheagurile lui de culoare, ca niște celule de materie vie, parcă prinse în mișcare și gata să se desfășoare în spațiu, se revarsă unele în altele, dispar Un pesimist poate vedea în fantomele sale obscure, dinamice, schimbătoare niște parafraze ale mutației, un optimist - reînnoire veșnică, un filozof - un cerc vicios al ființei Chiar și atunci apare ceva care devine o constantă a artei sale - unitatea dintre mare și mic Secretele intime ale substanței percepute molecular sunt realizate în ritmuri atât de maiestuoase încât se pot transforma în structuri la scară cosmică Dar galaxia, la rândul ei, este asemănătoare cu o moleculă, infinitul de mic este la fel de inaccesibil minții ca și infinit de mare și, în final, ele sunt identificate drept categorii abstracte Un pește poate fi un mic locuitor al unui iaz, poate fi un vis sau poate fi o constelație În același mod poate fi percepută și o imagine lipsită de legătură cu lumea reală La începutul mileniului, lumile lui Kandinsky evocă asocieri nu numai cu problemele începutului de secol, din care se dezvoltă arta lui Aceste emoții "înfățișate", această subconștiență vizibilă, se apropie de ceea ce va începe să apară în cultură deja în a doua jumătate a secolului Marele "Solaris" de Stanislaw Lem, o substanță misterioasă care ar putea pătrunde în subconștientul ființelor unei alte civilizații și le-ar putea trimite personaje întruchipate ale amintirilor lor - cred că fără Kandinsky această imagine nu ar fi devenit proprietatea artei, ca și fără Hesse , Klee, Mann, Magritte Science-fiction intelectuală, noi ritmuri muzicale care intră în contact brusc și neașteptat cu inconștientul, încă departe de a fi cunoscute și vizibile până acum doar în versiunile sale cele mai primitive de "artă video" computerizată - toate acestea ar fi apărut fără prolegomenele lui Kandinsky, Dar , probabil, mai sărac , mai târziu și în altceva Din păcate, categoriile clasice ale lui Wölfflin nu sunt pe deplin aplicabile analizei picturii abstracte, iar interpretările din secolul XX sunt adesea pretențioase Dar nici aici teza antică a lui Aristotel nu îmbătrânește că în adevărata creație nu există goluri și nimic de prisos, că nu este nimic de adăugat și nimic de luat Cele de mai sus nu înseamnă perfecțiunea tuturor, în special abstracțiunile anterioare ale artistului Dar vă permite să evaluați cele mai bune dintre ele Când, în Improvizații și compoziții din a doua jumătate a anilor , artistul s-a despărțit în cele din urmă de lumea obiectelor , el a păstrat - până la începutul anilor - un sentiment de viață dinamică, chiar organică în picturile sale II "MAGIA MODERNITĂȚII- Kandinsky: miracolul lui Murnau este calea spre eliberare Le putem numi complet "non-figurative"? Dacă Malevici se străduiește în compozițiile sale suprematiste să creeze o lume lipsită de căldură și pasiune, o lume de armonii dincolo de timp și contradicții, atunci Kandinsky poate fi perceput ca antipodul său complet El nu cucerește spațiul și nu se supune acestuia, el creează ceva fundamental diferit Acest "ceva" nu se vede în afară, ci există în conștiință și, prin urmare, nu este supus sistemului de coordonate obișnuit Aici, în conștiință, ceea ce este vizibil acum și ceea ce s-a văzut cu mult timp în urmă, ceea ce este imaginat și cunoscut, ceea ce este amintit și ceea ce este vag amintit, ceea ce este imaginar și real - totul există pe picior de egalitate, în afara timpului, fără un sentiment de aproape și de departe Dar cu siguranță - în mișcare, în devenire Și în apropiere nu doar de cosmism (cosmismul lui Kandinsky a devenit deja aproape un loc obișnuit în istoria artei), ci și de acea literatură filosofică și fantastică modernă, nouă, în care conceptele complet științifice de "stea supergrea", "gaura neagră" , etc transformate în metafore dramatice (cf cu judecăţi despre "Pătratul Negru") Și în picturile lui Kandinsky există explozii festive, vesele - chiar și aceste cheaguri negre și dureroase de întuneric! (picturile maestrului sunt aproape indispensabile fără ele) - purifică conștiința, viziunile eshatologice devin vestigii emoționali de schimbare În celebra pânză "Pata Neagră" ( , Muzeul Rus) este o exultare jalnică a spațiului auriu, explodat de o fulgerare întunecată și orbitoare în același timp, distrugând pacea și introducând în același timp un echilibru dramatic în structura formală a imaginii A creat, în cuvintele lui Thomas Mann, "acustica vizuală" Anxietatea aduce armonie anxietății în sine - se aseamănă cu studiile psihanalitice ale vremii, dar nu este naturală? Și în această imagine, se poate vedea, fără îndoială, dominanta începutului pictural asupra celui liniar, dar spațialitatea dispare, pe măsură ce artistul privește în profunzimile conștiinței Apare în loc de coordonatele obișnuite - adâncime, înălțime, lățime - ceva asemănător cu ceea ce Hesse a numit "dimensiune suplimentară" Formal, o poză poate servi drept canon de echilibru plastic și coloristic, dar nu există pace în această lume, un "cadru înghețat" nu asigură imobilitatea Credem în echilibru, atâta timp cât ochii noștri sunt ațintiți asupra imaginii, procesul de contemplare pare să mențină o pace instabilă, se pare: privitorul se va întoarce - iar febra conștiinței va distruge lumea nebună care s-a oprit pt un moment Aceste picturi ale lui Kandinsky sunt capabile să îndepărteze din sufletul uman tulburat povara anxietății inconștiente, pe care nimeni nu o poate realiza, deoarece nu are calități accesibile verbalizării Viziunile tulburate ale lui Kandinsky, parcă înfățișând fantomele pasiunilor noastre nereflectate și estetizându-le subtil, le înzestrează cu capacitatea de a explica inexplicabilul, de a îndepărta groaza singurătății și neînțelegerii de la o persoană: chiar și într-o lume teribilă există un sens , ritm, armonie Privirea ta - lăsați-o să fie fermă și clară Ștergeți caracteristici aleatorii - MODERNISM Artă din prima jumătate a secolului XX Și vei vedea: lumea este frumoasă Știți unde este lumina, veți înțelege unde este întunericul Alexandru Blok Cu greu era posibil ca arta tradițională să "șteargă trăsături aleatorii", deoarece nu sunt altceva decât detaliile de a fi de care are nevoie arta figurativă Iar pictura lui Kandinsky face apel direct la profunzimile noastre spirituale, ocolind "porțile raționale" care servesc percepției oricărei lucrări intriga Iar pe pânzele sale sunt lumi care nu vor deveni curând proprietatea scriitorilor de science-fiction Pasajul citat din Block este, de asemenea, precedat de rânduri foarte revelatoare: Dar tu, "Artist, crezi cu fermitate în începuturi și sfârșituri Știi unde iadul și paradisul ne păzesc Unitatea începutului și sfârșitului, reînnoirea veșnică, nemurirea, apropierea și inseparabilitatea iadului și a paradisului - toate acestea, ca nicăieri în pictura lumii contemporane, apar în arta lui Kandinsky Este uimitor cât de natural și profund este înscrisă arta artistului în structura figurativă și problemele culturii secolului al XX-lea Și plantele lui Mann pe sticlă (pe sticlă este și o asociere ciudată cu tehnologia lucrărilor artistului!), Și "începuturile și sfârșiturile" lui Blok și poezii pe care eroul lui Hesse nu le scrisese încă, numite de el la fel ca și cartea lui Kandinsky - "Pași" Autoritatea artistului s-a bazat nu numai pe cele mai bune lucruri ale sale și nu doar pe practica sa artistică Dovada exactă a judecăților sale teoretice, înconjurată de un fel de aureolă a propriilor interpretări poetice vagi și trufașe, a trezit o atenție entuziastă, așa cum spectacolele lui Balmont și Igor Severyanin s-au bucurat de succesul entuziast Ar fi o naivitate de neiertat să percepem toate lucrările lui Kandinsky, inclusiv poezia, în aceeași gamă calitativă ca și pictura sa Fără îndoială, multe din textele sale, în special cele poetice, sunt mai degrabă un tribut adus gusturilor vremurilor decât judecăți independente ale unei minți stricte: "Nu este bine să nu vezi neclaritatea: în tulburarea este" Însă alături de aceasta, sunt poezii neașteptate, atemporale, parcă anticipând teatrul absurdului În Rusia, Kandinsky, fără a aprofunda în esența schimbărilor politice, după cum știți, și-a asumat de bunăvoie o serie de îndatoriri oficiale în noile organizații guvernamentale La fel ca mulți intelectuali cu minte liberală, el credea că a scăpa de regimul agonizant înseamnă o schimbare în bine Nimic nu s-a schimbat în bine, în a părăsit Rusia pentru totdeauna Din , Kandinsky predă la Bauhaus din Weimar Reamintindu-si aceasta data, el a scris ca se considera dator studentilor sai Probabil, a fost auto-realizarea completă, un sentiment de a fi în locul cuiva, o combinație de viabilitate profesională cu oportunitatea II "MAGIA MODERNITĂȚII* Kandinsky: miracolul lui Murnau este calea spre eliberare preda, încrederea că teoria lui este auzită de cei pe care îi face stăpâni Aici a putut să se angajeze nu numai în teoria artei monumentale, ci și să-și realizeze ideile la scară largă cu ajutorul studenților săi Situația fraternității breslei renascentiste, care i-a oferit în mod firesc artistului un sentiment aparte de interacțiune completă și profundă cu universul Apoi, în primii ani ai Bauhaus, a început să lucreze la "Lumile" sale, comparând deja direct măreția micului și a grandiosului Lumile erau numite "mici" - acesta era sensul și paradoxul: prin definiție, lumea este ceva mare, în esență este totul în general Și totul este mic? Da, de parcă artistul răspunde, poate fi concentrat în atom, în particulele lui, pentru că conștiința umană nu este mare și nici mică, V Kandinsky Fără titlu - dar numai în ea există lumi "Măreția micului" (și microscopicitatea celor mari) sunt resimțite puternic și ascuțit în această capodoperă grafică a lui - "Lumi mici" ( , Galeria orașului Lenbachhaus, München) În douăsprezece gravuri, inclusiv litografii color, gravuri în lemn și vârf uscat, există o libertate fără precedent nu numai în tehnica și virtuozitatea artistului Acesta este punctul central al căutărilor din trecut și al descoperirilor actuale ale artistului, viziuni reale și abstracție abstractă, foi în care motivele artei secolului XX se împletesc și chiar citate, o paradă a asociațiilor, o adevărată "sala de tablouri a sufletului", un fără precedent şi tensiune armonioasă între vizibil si cunoscut Nu o dată (și pe aceste pagini) au fost citate cuvintele călugărului-fantomă al lui Cehov: "Gândește cum vrei Eu exist în imaginația ta, iar imaginația ta face parte din natură, ceea ce înseamnă că eu exist în natură" Postmoderniștii, care adună pragmatic și vesel fragmente de artă care au avut loc înaintea lor și lângă ei, cu greu s-au ridicat la înălțimile regale ale "Lumii mici", unde nobila sofisticare a tehnologiei realizează într-o uimitoare unitate stilistică individuală o întreagă eră a căutărilor - proprii și contemporanii lor Stiluri și tehnici aparent diferite, aspecte și grade de realitate par să se "viziteze" unul pe celălalt, să conducă dialoguri fără grabă, să se audă și sunt impregnați de ritmurile interlocutorilor lor Ne putem imagina că atunci când, câțiva ani mai târziu, stabilindu-se în căsuțele vecine, Kandinsky și Klee au făcut plimbări de-a lungul malurilor Elbei, conversațiile lor semănau probabil cu raționamentul MODERNISM Artă din prima jumătate a secolului XX Maeștrii castalieni (G Hesse Joc de mărgele), și aceste uimitoare "Lumi mici", pline de toleranță și grandoare "Lumi mici" amintește nu numai de ceea ce a făcut deja Kandinsky, ci și de ceea ce are de făcut Așadar, foaia VII este deja o trecere la celebra pânză "Mai multe cercuri" ( , MSG) Universurile mici absorb atât arta, cât și ideile ascunse despre mare și infinit de mic, despre trecut și viitor, despre posibilitatea și inevitabilitatea în creativitate însăși de a reconcilia timpuri și concepte diferite de frumos În consonanță cu lumi mici și schițe pe panou pentru "Expoziția de artă liberă" de la Berlin ( , NMSI TsP) Într-o oarecare măsură, aceste compoziții arzătoare, dar calculate cu precizia de bijutier sunt percepute trudă ca un tribut adus diverselor tendințe din propria artă și tendințelor artei contemporane în general Iată cristalizarea lumii planetare-zoomorfe atât de caracteristică lui Kandinsky (panoul A), și compoziții aproape geometrice (panoul C), și ceva ce amintește de căutarea lui Miro (panoul D) " Toate drumurile pe care fiecare dintre noi a urmat propriul drum s-au unit într-unul singur, indiferent dacă ne place sau nu", a scris Kandinsky în catalogul expoziției În acei ani, faima lui Kandinsky a crescut odată cu gloria Bauhaus În esența acestei școli, multe erau aproape de artist: profesionalism nemilos, un fel de raționalism romantic, rafinament intelectual, laconism Probabil, dacă ar exista o școală de arte aplicate în Castalia, ar fi similar cu Bauhaus Elita artistică a Europei vine la expoziții la Weimar, mai târziu la Dessau (unde se mută Bauhaus în ) Einstein, Chagall, Duchamp, Mondrian, Oenfant, Stakovsky printre invitații lui Kandinsky și maeștrii Bauhaus Expozițiile lui Kandinsky sunt frecvente și de succes Cea de-a -a aniversare ( ) a fost marcată de o expoziție retrospectivă de amploare la Braunschweig În , Solomon Guggenheim și-a cumpărat tabloul Kandinsky a remarcat ( ) că pictura non-obiectivă "continuă să se dezvolte în continuare spre o manieră rece" și că pentru suprarealismul în curs de dezvoltare, forma abstractă poate părea "rece" Artistul însuși a determinat esența a ceea ce i se întâmplă în contextul mediului Pe de o parte, prezența nuanțelor suprarealiste în arta sa este de netăgăduit - până la urmă, în lucrările anilor , aceste carnavale geniale ale subconștientului, "peisaje ale sufletului", au realizat V Kandinsky Lumi mici II "MAGIA MODERNITĂȚII" Kandinsky: miracolul lui Murnau este calea spre eliberare V Kandinsky Mai multe cercuri pe pânzele sale formidabile și festive, erau deja parțial o ieșire pentru poetica suprarealismului Pe de altă parte, în lucrările sale de-a lungul timpului, imaginile pâlpâie, în consonanță cu căutarea suprarealiştilor, cărora le este cu adevărat dificil în mediul răcoritor al abstracţiilor sale intelectuale "Câteva cercuri" ( , MSG) este o pânză aproape pătrată, cu un uimitor simț al universalității, acea unitate a micului și a infinitului, la care a aspirat atât de mult Kandinsky Din nou trebuie să ne amintim fraza citată a lui Hesse: " nu există fund și vârf, trăiește doar în creierul uman, în țara iluziilor" Kandinsky echivalează cu curaj "patria iluziilor" cu realitatea, chiar face lumea imaginară mai stabilă, privind cu aroganță la adevărata vanitate a lumii reale De parcă toate exploziile pasionate ale fostelor "Lumi Mici" ale abstracțiilor timpurii s-ar fi calmat, ascunzând în adâncurile lor înghețate energia ascunsă a sorilor întunecați Calmul încordat și sever, strălucitor ca un carnaval și strict, ca o fugă Bach, echilibru, plin de o explozie fatală, dar nu atât de curând - toate acestea sunt scufundate în timp, parcă înghețate pentru totdeauna, deloc MODERNISM Artă din prima jumătate a secolului XX V Kandinsky Cer albastru proporțional cu concizia vieții umane Iată, se pare, tot ceea ce Kandinsky, acest înțelept generos, a vrut să spună timpului său propriu și viitor Însuși "miracolul de la Murnau", ca și căutarea cubismului, a marcat probabil principalul rezultat al trecerii anilor și : drumul deschis spre libertate deplină, spre eliberarea de obiect, către câștigurile și pierderile pe care le aducea această eliberare După cum am menționat deja mai sus, tradiția sărbătorește exact ca anul apariției abstracției pure în lucrările lui Kandinsky (de exemplu, acuarela "Fără titlu", , NMSI TsP) Și deși deja în ecoul puternic al futurist ideile logice publicate (în franceză, de altfel) de Tommaso Marinetti, marchează apariția unor noi concepte teoretice și plastice, semnificația unei descoperiri în non-obiectivitate, nemarcată de declarații, a rămas o piatră de hotar istoric importantă Procesul de trecere la abstractizare a fost dramatic, a avut loc atât ca un punct de cotitură intern (pentru același Kandinsky), ca un drum prin șocant (ca la Malevici, printr-o comparație a incomparabilului - "Vaca și vioara", , la "Piața Neagră"), ca logică mutarea - cu Delaunay, mai târziu cu Mondrian, ca căutare intelectuală, asociativă - cu Klee, ca descoperire - cu cumpărare (aceste epitete, desigur, sunt destul de generale și nu epuiza problema) Pânză elocventă de Juan Gris (un artist care nu se străduiește în niciun caz la totală non-obiectivitate) "Natura moartă cu lampă cu kerosen" ( , MKM) Aici, forma "pură", ca să spunem așa, "neobiectivă" iese din limitele ustensilelor obișnuite, descrise într-o manieră "cubistă moderată", năvălindu-se în lumea "vibrațiilor spirituale" (Kandinsky), amintind de metamorfoze inevitabile și apropiate Mișcarea către non-obiectivitate a fost, totuși, chiar mai globală decât ar părea uneori Chiar și în primii ani ai secolului al XX-lea, astfel de aspirații au devenit vizibile, oricât de ciudat ar părea astăzi, în fotografie În , chimistul și opticianul germano-american Alfred Stieglitz*, fondatorul revistei Camera Notes, * Aceasta este pronunția numelui de familie german Stieglitz este acceptată în țările vorbitoare de engleză II MAGIA MODERNITATII A Stiglitz Clădirea Flatltron sub zăpadă E Steichen Clădirea Flatitron, seara a organizat un grup de fotografi "pictoraliști" "Foto-secession" și a început să publice o nouă revistă "Camera Work", care a publicat numeroase materiale despre cea mai recentă artă din Europa În , a deschis "Little Photo-Secession Gallery", care a devenit cunoscută drept "Galeria " (numărul casei de pe Fifth Avenue) Acolo au fost organizate expoziții ale avangardei europene (Matisse, Picasso) și, bineînțeles, expoziții de fotografie Georgia O'Keeffe, care a devenit soția galeristului în , și-a arătat lucrarea acolo pentru prima dată Stiglitz, un fotograf excelent și subtil, a creat suite de peisaje poetice și triste din New York El a susținut că fotografia ar trebui să devină o artă independentă, "respectată pentru sine" Pe lângă fotografii destul de "figurative", Stieglitz creează lucrări cu o natură hotărât formală Astfel, celebrul peisaj Flaty Throne Building under the Snow ( ) îmbină în mod capricios lirismul unei fotografii "picturale" cu un efect complet "abstracționist", ca un perete umbrit plutitor într-o ceață înzăpezită, asociat în mod ciudat în conștiința de astăzi cu Murnau al lui Kandinsky peisaje Mai târziu, fotografia caută mișcări și mai radicale, declarând efortul de abstractizare și apropiindu-se de ea (Paul Strand "Abstracția unui scaun", ) În același timp, cel afișat în fotografie este același Strand - MODERNISM Artă din prima jumătate a secolului XX caută aplicare atât în îndepărtarea de natură, cât și într-o abordare curajoasă și directă a acesteia, în menținerea unui reportaj dur, "brutalitatea", în cuvintele sale, demonstrând o mai mare flexibilitate decât pictura adesea încătușată de doctrine ("Blind New York", ) Anul următor, , a fost marcat de apariția primelor fotografii abstracte software ("vortographs") ale unui american (care a lucrat mai ales în Anglia) Alvin Coburn Coburn, autorul unor excelente portrete psihologice (destul de tradiționale) ale contemporanilor săi, printre care Chesterton, Shaw, Matisse, a folosit un cuvântscop pentru fotografiere - un dispozitiv care dă un efect asemănător unui caleidoscop - și a reușit, în propriile sale cuvinte, "primele fotografii pur abstracte În acel an atât de însemnat al , marcat, după cum s-a spus de mai multe ori, de multe evenimente elocvente din art Apollinaire a deplâns că arta "nu este încă atât de abstractă pe cât ar trebui să fie dorită" În această grabă, neglijarea realizărilor artei în numele atingerii unui scop speculativ, se află acea respirație foarte rapidă de grabă care distinge timpul cu setea sa parțial zadarnică și fanatică de extreme Cu toate acestea, Robert Delaunay a considerat picturile sale de la expoziția cubistă din ca o etapă de tranziție între impresionism și arta abstractă (subtilitățile teoretice ale definițiilor foarte confuze ale lui Delaunay sunt cu greu fundamentale aici) "Ferestre simultane" (imagini în care formele și fețele lor au fost afișate simultan din diferite laturi, ca și cum ar fi văzute în mișcare, adică "simultan") la expoziția Independentilor de anul viitor, iar apoi "discurile simultane" sunt deja practic un complet non -pictură figurativă, dinamism și ritmuri urbanizate care fac ecou de la distanță lucrările primilor futuriști În "discuri" a existat deja o descompunere completă a culorii P Strand Abstracția scaunului P Strand ORB NY II - MAGIA MODERNITĂȚII" F Kupka Studiu pentru limbajul verticalelor F Kupka Aranjament vertical Evident, Apollinaire nu a văzut lucrările de atunci ale lui Kandinsky, Klee, Mondrian, în care principiile artei non-obiective erau realizate pe calea privirii în conștiință, prin construirea unor modele subtil estetizate ale "salei de pictură a sufletului" și, prin urmare, a acordat cea mai mare atenție compozițiilor destul de simple, deși curajoase și spectaculoase ale lui Delaunay Între timp, rezonează parțial cu calea de intrare în lumea abstracției a lui Kandinsky dinamica artei de Frantisek Kupka Pictură din "Tastatură de pian Lake" (Galeria Națională, Praga) este foarte aproape de lucrările lui Kandinsky din aceeași epocă - "Ladies in crinolines" ( , PT) sau "Lake" ( , ibid ) Dar deja în anul următor, , Kupka a trecut la o artă hotărât non-figurativă ("Fuga în două culori", - , MSIgP), "Cercuri roșii și albastre" ( - , ibid ), iar apoi s-a îndreptat către un motiv fundamental pentru el însuși - dreptunghiuri îndreptate în sus, care nu mai sunt "vibrații spirituale" biomorfe dinamice, ca în Kandinsky, și nu sunt simultane structuri dinamice în spiritul lui Delaunay, dar cu totul deosebite, geometrizate, dar în același timp pline de tensiune muzicală și lumi de viață (nu degeaba Kupka a numit unele dintre picturile sale "fugi"), "Suprafețe verticale III" ( ) - , Galeria Națională, Praga) - una dintre cele mai impresionante lucrări ale acestei serii: claritatea masculină a planurilor geometrice, ale căror siluete sunt încă lipsite de o dreptate "desen" absolută, înmuiată și inspirată de armonia blândă a culorilor liliac-verde , accentuat aproape MODERNISM Artă din prima jumătate a secolului XX pată neagră, "sunând" în această "orchestră" ca un timpan fulgerător Un efect plastic și mai clar a fost găsit de artist într-o pânză mică ( x cm) a aceluiași an "Arrangement in verticals" (Ordonnance sur verticales) ( , NMSI TsP), în care linii zdrențuite-dreptunghiuri care tind în sus creați un sentiment vizibil al unui sunet puternic de orgă și, în același timp, o imagine asociativă a organului în sine Așa a fost tabloul în care Apollinaire vedea un exemplu de "artă care nu mai are nici un complot extern, ci doar un complot intern" Gândind în primul rând în metafore poetice, Apollinaire a numit ACEASTA artă "op- ^ Mondrian Compoziție în linii și culoare, fizică" - ritmurile puternice și armonioase ale acestui tip de pictură au evocat asocieri cu muzica, cântecele lui Orfeu, după cum știți, dobândind energie reală, puteau mișca materia brută Arta orfică a creat realitatea din forme imateriale imaginate de artist (în principal cercuri care se intersectează între ele, planuri rotunjite de culori locale pure), înzestrându-le cu o viață nouă, pură Între timp, o ieșire mult mai complexă și plină de nervi în non-figurativitate este pictura lui Mondrian, care a locuit și la Paris la acea vreme, "Compoziție în linii și culoare" (Compositie in lijn en kleur) ( , MKM) Avioane cenușii lăptoase și aurii ruginite, pe alocuri evidențiate de un contur negru abrupt, ca ruinele topite ale ultimelor imagini materiale, plutesc într-o ceață densă colorată, care amintește încă de o plasmă picturală condensată "cubistă" În timpul războiului, Mondrian se afla în Olanda, unde, împreună cu Theo van Duesburg, eseist și teoretician al artei, a publicat revista De Stijl ( - ), unde s-au format principiile "neoplasticismului" După scurt timp, spațiul aproape că dispare din pictura lui, iar planurile conturate geometric, plictisitoare și monotone, anticipează deja inflexibilitatea viitoare a abstracțiunilor sale ("Composition în albastru", , MKM) La cumpăna anilor - , el și-a îmbunătățit stilul geometric plan, care corespundea doctrinei "neoplasticismului", construită pe o definiție clară, lipsită de volum I) - MAGIA MODERNITATII P Mondrian Compoziție în albastru P Mondrian Compoziție cu roșu, galben și albastru forme, numai unghiuri drepte, culori vii locale ("Compoziție cu roșu, galben și albastru", , Muzeul Municipal, Haga) Leger a adus și o contribuție deosebită la mișcarea către non-obiectivitate, în ale cărei compoziții constructiviste ("Contrasts of Forms", , Muzeul de Artă, Philadelphia) se poate observa o fascinație crescândă pentru sarcinile pur plastice, crearea unor distincte "industriale" ", ritmuri de mașină, îndepărtându-se din ce în ce mai mult de propriile fundamente materiale De fapt, tocmai în acest moment - între și - au luat contur două linii tot mai divergente ale artei non-obiective, "emoțională" și "rațională" În nicio altă direcție artistică a secolului XX nu s-au manifestat mai clar aceste două tendințe, datând din logica lui Cezanne și ardoarea improvizațională a lui Van Gogh Perspectivele intuitive ale lui Kandinsky, Klee și, mai târziu, a nenumăraților susținători ai improvizației spontane au devenit o opoziție fundamentală față de intelectualismul înghețat al lui Mondrian, grupului De Stijl, suprematistilor etc Ambele tendințe (de către forțele reprezentanților lor nu cei mai semnificativi) s-au străduit pentru un fel de absolutizare După , Amédé Ozenfant a început să formuleze principiile purismului, pe care le-a dezvoltat ulterior împreună cu Genneret (viitorul Le Corbusier) și Gris, străduindu-se să obțină o armonie plastică rece, lipsită de volum și policromie, apropiată de fumurile lui Bach (puristul) manifestul "După cubism" a fost publicat în MODERNISM Artă din prima jumătate a secolului XX , iar definiția finală a direcției a fost stabilită în "L'Esprit nouveau" în ) Purismul a contrastat ordinea și claritatea "deformării" cubiste În ceea ce privește începutul spontan, acesta, în contact cu dorința suprarealistă pentru o expresie directă a inconștientului, a fost mai târziu perfecționat în tehnicile spontane ale lui Max Ernst și chiar - mult mai târziu - Pollock Desigur, au existat și maeștri care și-au păstrat cu gelozie individualitatea, care nu au putut și nu au vrut să se alăture unor grupuri sau asociații sau să se alăture vreunei tendințe consistente Astfel, italianul (abia la începutul anilor ' s-a stabilit la Paris) Alberto Magneli, un autodidact care și-a alimentat darul subtil în muzeele și catedralele din Toscana, și-a trăit viața creativă complet separat A reușit să sintetizeze efectul compozițiilor plane formale cu impresii din viața reală în acele picturi pe care el însuși le-a numit "semi-figurative" (mijlocul anilor ) Nu avea egal într-o combinație virtuoasă de linie și culoare locală strălucitoare, păstrând în același timp claritatea și ironia impresiilor vieții ("Workers on a Cart", , MSI) Separarea nonfigurativității emoționale și raționale, ca majoritatea pozițiilor teoretice din istoria artei, nu absolut In aceleasi SO dens d Maneli Muncitori pe cărucior ani plini de evenimente Apare futurismul italian În , aproape simultan cu publicarea în a romanului lui Tommaso Marinetti "Mafar-ka-futurist" (eroul romanului Mafarka-el-Bar - regele, supraomul convingerii nietzscheene, aproape "fiara blondă" a Friedrich Nietzsche) apare (tot în franceză) în ziarul "Figaro" și celebrul manifest al futurismului (a fost imediat tradus și publicat în Rusia) Futurismul, cu negarea unei culturi trecute, a putut și a apărut tocmai în Italia, cu spiritul său muzeal vechi de secole, deja sufocant de conservator, care a împiedicat respirația liberă a artei radicale "Cultura italiană este teribil de decrepită și academică: este necesar la un moment dat să se îndepărteze de marea moartă a contemplației, adorației, imitației, comentării trecutului, II - MAGIA MODERNITĂȚII" W Boccioni Stări ale sufletului Despărţire dacă nu vrem cu adevărat să devenim cei mai imbecili oameni din lume " Întârzierea civilizației, leneșarea economiei, acea oboseală a "spiritului național" asupra căreia era atât de ușor să ridice trăsăturile renașterii marii Italie - toate acestea erau un mediu excelent pentru radicalismul artistic În aerul liniştit al fostei glorii artistice idei paradoxale despre noua cultură au sunat cu un efect deosebit (mai ales de pe buzele milionarului iluminat, dandy și estet Marinetti) "Nu există frumusețe fără luptă Nu există capodopere fără agresivitate! O mașină răcnitoare, ca și cum ar fi alergat pe bombă, este mai frumoasă decât victoria Samotraciei * Până acum, literatura a cântat despre chibzuință, imobilitate, extaz și somn; vrem să cântăm mișcarea ofensivă, insomnia febrilă, pasul de gimnastică, saltul periculos, palma în față și lovitura de pumn Și aici opoziția față de pernicios este de netăgăduit; din punctul de vedere al futuriștilor, simbolismul; Mulți artiști italieni importanți s-au alăturat futurismului, printre care Umberto Boccioni, Luigi Russolo, Giacomo Balla, Gino Severini, Carlo Carra Solicită distrugerea muzeelor, respingerea bunului gust, "scuipatul pe altarele artei" - toate acestea cu greu puteau surprinde pe nimeni în acel moment Nu se poate spune că expoziția de la Galeria Bernheim din Paris (februarie ) a devenit o senzație uriașă În plus, cubiștii francezi au fost nemulțumiți de intriga, de programarea picturii futuriste, iar italienii, la rândul lor, și-au certat omologii francezi pentru academicismul Ingres pe care l-au găsit în structurile formale gânditoare ale cubismului Cu toate acestea, într-o perspectivă istorică, aceste dispute sunt percepute aproape ca o neînțelegere Chiar înainte de expoziția de la Paris, în , Umberto Boccioni, figura centrală a artei futuriste, a pictat pictura "Starile sufletului Adio" ( , MSI), în care, cu un sentiment și entuziasm personal neîndoielnic, se sintetizează căutarea celui mai recent tablou, inclusiv cubist În imagine apar fluxuri răsucitoare de lavă întunecată fierbinte, prin care poți ghici Statuia lui Nike din Samthrace (Lvr) MODERNISM" Arta primei jumatati a secolului XX L Russolo Insurecţie există contururi ale corpurilor și clădirilor, aici există un ecou îndepărtat al "cercurilor simultane" și o tehnică deschisă de colaj cubist și o dinamică impetuoasă a formelor deja destul de futuristă și o mișcare de la imagini reale la forma pură "Curajul, îndrăzneala și răzvrătirea", proclamate în Primul Manifest Futurist, sunt acum percepute în fața picturilor futuriste ca un ecou stins al îndrăznețelor trecute verbalizate care au doar semnificație istorică Mai fundamentală pentru poetica și esența conținutului futurismului este pictura compozitorului și artistului Luigi Russolo "Revolta" ( , Muzeul Stedelijk, Haga), unde transformarea mulțimii într-o structură dinamică abstractă, susținută în strălucire și Liniile și petele locale sălbatice de culoare, colțoase și fragile, este percepută o sinteză ciudată, dar impresionantă, a jurnalismului pictural și o hieroglică plastică care înspăimântă prin agresivitatea sa Severini, mai mult decât asociații săi, era preocupat de problemele armoniei tradiționale Admirator al lui Seurat și al principiilor neoimpresionismului, care a trăit la Paris în a doua jumătate a anilor , a păstrat în compoziții futuriste structurile armonice și colorarea nobilă aduse în discuție W jocconi Forme unice de extindere în spațiu (castinguri ) II "MAGIA MODERNITĂȚII- G Severini Nord- uid> (Paris metro-express) A Metzinger La velodrom (?) are afecțiuni franceze Chiar și lucrările sale cele mai inovatoare și dinamice păstrează delicata subtilitate a texturii - "Autobuzul" ( , Pinacoteca Brera, Milano), sintetizând-o organic cu fluxurile intense de "cadre" dinamice ale metropolei moderne Tabloul Nord-Suid (Paris Metro-Express) ( , Muzeul de Artă Modernă și Nouă, Torino) rezonează exact cu percepția ei literară: "Trenul alb, cristalin, strălucitor al liniei Nord-Sud - drumul subteran - a alergat cu un vuiet liniştit lângă Paris În tunelurile întortocheate, o rețea de fire electrice a trecut în repeziciune Oprire instantanee Gară, inundată de lumină subterană Dreptunghiuri colorate de reclame O mulțime zgomotoasă și râzândă de femei drăguțe, midineți, magazine de livrare, străini, tineri în jachete strâmte Ușile se închid trântind; fluier scurt Trenul, ca o panglică de foc, se scufundă sub bolta neagră a temniței" (A N Tolstoi Inginerul hiperboloid Garin) Futuristii sunt cu adevărat peste orice care erau fascinați de transmiterea mișcării într-un mediu urban: multiplicat, ca în cadrele de film, fazele deplasării mașinilor, motocicletelor, chiar și a oamenilor, a caselor, parcă străpunse de șiroaie de mașini, lumea legănată a vitezei - toate aceasta s-a transformat într-o lume aparte, sumbră, formidabilă, cu o frumusețe brutală proprie, foarte diferită de fanteziile urbane elegante ale lui Delaunay sau de spectaculoase mozaicuri constructiviste ale lui Léger Această tendință a fuguriștilor, după cum știți, a ocupat și Metzinger ("La velodrom", (?), MSG) și Goncharova și mulți alții Însăși arta artiștilor futuriști, în afară de plasma exuberanta a declarațiilor (jocurilor!), în afara discursurilor și discuțiilor ideologice, și-a arătat și își arată mult mai categoric propria identitate, meritele și slăbiciunea ei, în timp ce includerea sa în general Contextul european devine destul de evident Cu toate acestea, expansiunea ideilor și lucrărilor futuriste a fost activă și largă: după Paris, a fost prezentată expoziția MODERNISM Artă din prima jumătate a secolului XX G Severini Trenul Crucii Roșii care trece pe lângă sat Zana la Londra, Berlin și Bruxelles Până în , când cei mai mari reprezentanți ai futurismului (Boccioni, Balla, Severini, Russolo și Carra) și-au prezentat lucrările la o expoziție din San Francisco, futurismul era deja cunoscut pe scară largă în Europa Futurismul italian, căruia i se datorează cultura celebrelor descoperiri plastice și lucrări care au devenit de mult clasice, încă de la început, în spiritul lui Proust, a fost îndreptat "în direcția" (du cote de) jocului, iar jocurile teoretice au avut relativ puțin contact cu rezultatul artistic sau, în orice caz, sunt acum percepute calm la distanță de aspectul lor contemporan al domeniului interpretativ și propagandistic Dar futurismul ca fenomen, ca variantă a jocului artistic, este deja legat de o gamă diferită de probleme (vezi capitolul V din "Artifex ludens") Un fel de rezultat și paradă, și parțial un prolog al celei mai recente arte din Europa, a fost deschis în la New York și a devenit imediat expoziție celebră în clădirea arsenalul regimentului "Armor and show" (Armory Show) Una dintre cele mai semnificative expoziții din SUA, a deschis cea mai nouă artă a lumii vechi publicului american Da, iar artiștii Europei și-au privit realizările din exterior, au putut să se evalueze atât pe ei înșiși, cât și reacția față de ele Au fost picturi de la regretatul Cezanne, Van Gogh la cubiști, Duchamp și americanii Schieler, Hopper și alții Expoziția a fost apoi prezentată la Institutul de Artă din Chicago (unde a provocat indignare în rândul studenților, II MAGIA MODERNITATII care au ars portrete ale postimpresioniştilor şi Matisse) şi la Boston Anul , marcat de evenimente cu adevărat epocale, nu a fost conștient de a fi atât de semnificativ Proust, care a publicat apoi cu atâta greutate (pe cheltuiala lui!) prima parte a epopeei sale, chiar Marcel Duchamp, care i-a inventat apoi "Roata", Malevici, care a declarat "absurd" în tabloul "Vaca și vioara" ", autorii cărții "Victory over sun", organizatorii expoziției "Armory Show" din New York, care a deschis Lumea Nouă către cea mai nouă artă a Europei - toți acești viitori lumini ai secolului al XX-lea tocmai intrau în secolul în care trebuiau să cucerească și, probabil, au ghicit doar vag amploarea a ceea ce se întâmpla în jur, precum și semnificația schimbărilor pe care le creează D Rivera Turnul Eiffel Astăzi arta merge în moduri pe care părinții noștri nu și-au putut imagina; ca în vis, și nu în realitate, stau în fața unor lucrări noi și aud zborul călăreților apocaliptici; tensiunea artistică în Europa se simte peste tot, peste tot un artist îi dă un semn altuia: o privire, o strângere de mână este suficientă pentru a se înțelege Franu, Mark Un val puternic de descoperiri plastice, apariția unor noi tendințe și nume, identificate uneori cu curente, apariția unor structuri și declarații artistice din ce în ce mai distincte atât în spațiul cultural al Parisului, cât și în afara acestuia nu epuizează deloc diversitatea indivizilor În interiorul Școlii din Paris însăși (și în afara ei), lucrează maeștrii, conectați cu mediul mai mult situațional decât stilistic Modigliani, Soutine, Utrillo, Pascin, Chagall, Marquet, deja amintiții Brancusi, Zadkine, Archipenko - lucrările acestor artiști sunt destul de independente de tendințele care predomină la Paris și sunt destul de departe unele de altele În același timp, se află într-o lavă clocotită de dispute și expoziții, în comunicare amicală, prietenoasă sau profesională, pleacă adesea din Paris și Franța, iar mulți dintre ei au rădăcini în afara acestei țări Același lucru se poate spune despre Kandinsky, ca mai târziu despre Clay Conținutul, emoționalitatea, poezia nervoasă, sentimentul vieții ca durere și arta ca purtătoare a tuturor acestor principii nu au dispărut deloc, iar numele numite sunt aproape de acest fenomen Muza adormită de Brâncuși ( , NMSI TsP), izbitoare prin laconismul său divin neprihănit, este un cap din bronz auriu pal lustruit, parcă ar asculta zgomotele adânci ale vieții, înăbușit de dispute deșarte și discuții la modă, și simbolizează o pauză semnificativă în ajunul unor noi schimbări Această sculptură, care reduce rafinamentul cubismului la un rezultat clasic clar, este o dovadă neîndoielnică a ieșirii căutărilor formale în spațiul valorilor plastice eterne, un simplu rezultat al căutărilor complexe La fel de uimitor de simplu, elegant și în sensul înalt al cuvântului este deja menționat "Torsul" de A Archipenko ( , MKM), o sculptură care se remarcă prin efectul încântător al unui indiciu plastic transformat într-un final și absolut absolut formulă MODERNISM Artă din prima jumătate a secolului XX Întorsătura anilor - a adus nu numai gardienii experimentului "pur", ci și arta, preocupată de durere, suferință și compasiune, un set de instrumente, un limbaj și un cerc de public complet nou, care nu mai sunt înclinați să perceapă semnificația în forme tradiţionale (cum par a fi îndrăzneala recentă a postimpresioniştilor şi simboliştilor) Acest lucru s-a manifestat încă din primul deceniu al secolului al XX-lea în arta artiștilor care, din punct de vedere mediu și chiar obișnuit, sunt foarte departe de orice fel de dramă Nudurile timpurii ale lui Marche sunt cea mai paradoxală confirmare a acestui lucru De la primele sale experimente, chiar și în domeniul portretului, a căutat individualitatea nu este atât în trăsăturile feței, cât în siluetă, într-o ipostază, în caracter de mișcare Corpurile pe care le pictează sunt de obicei mai "portrete" decât fețe, poate de aceea studiile sale asupra figurinelor nud sunt atât de interesante Lucrările sale nu sunt studii de figuri obișnuite, ci adevărate "portrete ale corpului uman" Este posibil ca, dacă artistul și-ar fi păstrat timp de mulți ani interesul pentru reprezentarea figurii, să devină realist să vorbim despre nudul Mark ca despre un fenomen la fel de interesant precum nudul lui Degas, Renoir sau Modigliani C Brancusi Muzică somnoroasă Dar modelele lui Marche sunt puține și puțin cunoscute Inerent lui Mark ca pictor peisagist este oarecum olimpic Riscul din aceste pânze se retrage brusc înaintea atacului furibund al emoțiilor rigid individualizate, aparent foarte personale Temperamentul profund ascuns al lui Marquet găsește o expresie atât de puternică încât dă motive să ne amintim de Freud Aici există legături incontestabile cu lumea emoțională și artistică a lui Cezanne, care a reușit să îmbine în mod miraculos asceza dură cu senzualitatea puternică Combinația unei linii precise și elastice, a unui modelaj ascuțit cu o reprezentare destul de nemiloasă a unor corpuri deloc frumoase, dar misterios de atractive, această estetizare a privatului, intimului, personalului, este caracteristică tuturor marșurilor nud fără excepție Un studiu timpuriu al modelului, scris în în atelierul lui Moreau, este deja curios Un tablou de la Musée des Beaux-Arts din Bordeaux este cunoscut sub numele de "Model de la III FORTA ARTISTICA A Marquet Milionari A Marquet Model in atelier Gustave Moreau Nud sălbatic "(Modele d'atelier Gustave Moreau Nue fauve), care este determinat probabil de tensiunea neaşteptată a culorilor, din moment ce mai sunt şapte ani până la prima expoziţie fauvistă Această pânză, cu toată obiectivitatea ei analitică, este marcată de o alarmantă concretețe a contururilor, ieșind din stilul general oarecum detașat Aceste calități se reflectă pe deplin în excelenta schiță din (Muzeul de Arte Frumoase, Bordeaux) Corpul modelului în picioare este scris împotriva luminii, peria lui Marche prinde cu lăcomie ușoară unghiulară a umerilor, îndoirea ciudată a piciorului inferior, abruptul coapsei Liniile sunt uneori pur și simplu reduse la combinații fragile de linii drepte pentru a scoate amprenta mai clar și pentru a oferi acestei amprente stabilitate și extindere temporală Construcția compozițională este neobișnuită și revelatoare pentru Marche: picturile care alunecă instantaneu în adâncuri sunt cool nii, contraste de unghiuri, un orizont înalt ridicat până la marginea pânzei Artistul deja atunci, în tinerețe, folosește din ce în ce mai mult o linie neagră, care, ca și în pictura lui Daumier, apare prin stratul de vopsea, dând rigiditate contururilor de pete de culoare delicate și puternice și introducerea în pictură a unei constructivități neașteptate și incontestabile Și "Modistki" al său ( , GE) este scris într-un frotiu vâscos și gros com, modelată de pete grele, dense asemănătoare lui Cezanne, "final", dând scenei de gen o eternitate universală amară De fapt, sunt surorile primilor MODERNISM Artă din prima jumătate a secolului XX Eroinele lui Picasso din "perioada albastră", acești oameni singuri, închiși în izolarea lor de lume, pictau ascetic, așa cum vechii spanioli scriau martiri, și cu ascuțimea neîndoielnică a noului secol În schițele modelelor nud ale Marche anilor , se poate simți gustul art deco: fragilitatea rafinată a liniilor nervoase, un efect decorativ oarecum dureros Acest gust este foarte slab, dar totuși vizibil Dezvoltarea stilurilor Art Nouveau și Art Deco în arhitectură, noile tendințe în artele decorative și, în sfârșit, pur și simplu în mobilierul apartamentelor, atelierele și în designul revistelor - toate acestea au devenit parte integrantă a mediului, influențate viziunea si perceptia Marche a depins de natură într-o măsură mult mai mare decât, de exemplu, Matisse, nu a creat niciodată o lume picturală izolată nici în tinerețe, nici în anii de maturitate Și acum vede în jurul său - în vitrinele magazinelor, pe țesături, în tablouri și cărți - linii obosite și languide "Birdsley", ritmuri bizare de ornamente pe mobilă, covoare, această combinație ciudată și picant de incertitudine și gândire distinctă a formelor Toate acestea apar în studiile lui Matisse Dar limbajul lui plastic nu este afectat prea mult Art Deco pe pânze nu este atât stilul artistului însuși, cât mai degrabă habitatul modelelor, felul lor de mișcare, "inscripția" lor în spațiu și timp, plină de languiră nervoasă, cochetă și neliniște bolnavă Angularitatea la modă a modelului argumentează cu pictura strictă și energică Colorarea curajoasă, încrezătoare, echilibrul clasic al maselor triumfă Individualitatea artistului nu este străină de gusturile și căutările timpului, dar în esență este liberă de ele O întorsătură decisivă după o scurtă încercare a fauvismului are loc în arta lui Georges Rouault, care a reușit să sintetizeze descoperirile fauviste cu o splendoare cu adevărat tragică, folosind un efect deosebit de mozaic arzător de pete de culoare topite într-un negru, ca în vitraliu ferestre, contur ("Marocan", ca , HSV; " Old King, început în , Colecția Carnegie Institution, Pittsburgh, SUA; Trei judecători, ca , A Marquet Model cu bratele ridicate III "PUTAREA ARTISTICĂ " J Rouault marocană BINE J Rouault Bătrânul rege A început în HSCV) La fel de inconfundabile sunt frământările emoționale și drama plastică din picturile lui Joseph Stella din anii (Brooklyn Bridge, , Galeria de Artă a Universității Yale, New Haven), strălucind prin structuri futuriste și chiar oarecum cubiste Totodată, lucrările amintite, dintr-un motiv sau altul, nu rup complet legătura lor cu lumea obiectivă, demonstrând, printre altele, absența extremismului programat în raport cu tradiția Vizibilă și valoroasă este misiunea artiștilor care se deosebesc, rămânând chiar realiști în contextul aceleiași "Școli din Paris" Artiști a căror artă (indiferent de tributul pe care îl aduc altarului mișcărilor care îi captivează sincer) păstrează suferința și compasiunea, anxietatea și durerea care sunt roditoare pentru artă Ei, și mai ales într-un sens semnificativ, fac posibil să vedem nu o comunitate stilistică, ci o comunitate emoțională a tuturor celor care, la Paris, la München și în Rusia, pun noua limbă în slujbă de eterne, dacă nu probleme, atunci motive și gânduri În acest sens, Chagall, Modigliani, Soutine, Pascin, Fujita, Rivera sunt artiști a căror artă se bazează pe durere La fel ca expresioniştii germani Și în acest sens, ei pot fi considerați alături de ei drept "vecinii" lor în spațiul emoțional MODERNISM Artă din prima jumătate a secolului XX Viața lui Modigliani, întreruptă atât de devreme, l-a lăsat pentru totdeauna în spațiul "Școlii de la Paris", un fenomen pe cât de captivant și de evident, pe atât de deloc perceptibil din punctul de vedere al unei istorii stricte a artei A pierit, victima unei boli grave și a propriilor pasiuni pernicioase, la vârsta de treizeci și cinci de ani, lăsând totuși o moștenire artistică complet lipsită de acea rafinament banal, picant-morbid, care i se atribuie de un gust mediu și șlefuit de miturile sentimentale de la Montparnasse Trei lucrări din Colecția de Artă din Renania de Nord-Westfalia (Düsseldorf) îl prezintă pe Modigliani într-o lumină dură și non-trivială Folosind exemplul lor, devine evident că Modigliani a realizat în arta sa o combinație tensionată a lirismului său personal inerent, o înțelegere subtilă a stilisticii și arhitecturii arhaice, împreună cu o pătrundere profundă în poetica cubismului Caryatid ( - ), pictată într-o combinație spectaculoasă de nuanțe de umbrie închisă și siena roșie, cu o utilizare îndrăzneață a liniilor negre care construiesc structura și pete albe ascuțite, pare - cu toată grația sa plină de sânge - cea mai apropiată rudă a ambelor Fetele din Avignon și sculpturile Bourdelle (în acest moment, Modigliani a făcut multă sculptură, iar figurina sa cariatidă din același muzeu indică și legătura căutării sale cu sculptura primitivă și arhaică) A Modigliani Cariatidă - A Modigliani Cariatidă - III "INTENSITATE ARTISTICA - A Modigliani Portretul lui Max Jacob "Portretul lui Max Jacob" ( , colecție privată, Paris) este un exemplu uimitor de "cubism expresionist" nemarcat pe drumul principal al istoriei artei Este puțin probabil să existe un alt portret în care volumul tocat al feței să devină doar mai subțire și individualizat datorită unei generalizări ascuțite, în mod deliberat aspru Jocul vrăjitor al texturii picturale într-o formă simplificată, ascuțit în plus de liniile negre aproape gravate, creează singurul efect până la limita artei rafinate, sporit în mod deliberat de introducerea unei rugozități plastice elegante și chibzuite MODERNISM Artă din prima jumătate a secolului XX Rezultatul este uimitor: acesta este unul dintre cele mai intelectuale portrete ale epocii, care exprimă cu acuratețe spiritul "locului și timpului" - o combinație de dandyism spiritual, ardoare rece a minții cu durere mentală profund ascunsă și necruțătoare Iar portretul lui Diego Rivera, pictat cu doi ani mai devreme, nu este doar un portret al altei persoane (mexicanul a fost supranumit Gargantua la Montparnasse, Lipchitz l-a numit "indian sălbatic"), un temperament diferit și o soartă diferită, ci și alte minute de Montparnasse, cu distracția sa relaxantă, imaginară, portret, a cărui textură pitorească seamănă cu un foc de artificii sumbru De fapt, toate curentele și figurile majore ale începutului de secol, oricât de semnificative ar fi ele și oricât de mulți maeștri de seamă au determinat dezvoltarea lor, au existat încă în contextul artei obiectuale (cu care, după cum s-a spus mai mult decât cândva, comunicarea nu a fost întreruptă, dar care, la rândul ei, s-a modificat rapid sub influența noilor "coduri picturale") Exemple de acest fel sunt percepute cu atenție în special în vecinătatea fenomenelor apropiate lor, dar, datorită tradiției stabilite, ele sunt cel mai adesea considerate izolat În acest sens, alături de Soutine și Chagall, este deosebit de revelatoare arta excelentului pictor belgian Constant Permeke Artist de înalt dar pictural, adept al lui Ensor și asociat cu Spillert, a participat la expoziții ale expresioniștilor germani și Futuristii italieni, susținut la Galeria Giroud din Bruxelles Cu toate acestea, pensula lui puternică și calmă a perceput doar un ecou îndepărtat al tehnicilor radicale, combinând forța ascetică naturală cu dinamismul nervos expresiv al contemporanilor săi Celebrul tablou "Rătăcitorul" ( , KMIIB) ne face să ne amintim atât de Van Gogh, cât și de Chagall, dar, mai ales, se simte o interpretare profund personală a anxietății secolului XX, transformând un complot aproape cotidian într-o parabolă realizată plastic Forme hipertrofiate și dramatice A Modigliani Diego Rivera A Modigliani Nud așezat III -INTENSITATE ARTISTICA - A Modigliani Nud contrastele de culoare sunt compensate de echilibrul exact al maselor, valorile plastice eterne par să suprime codurile agresive ale noilor structuri artistice Acest lucru rezonează cu adevărat cu Chagall, deși artiștii, cel mai probabil, nu știau unul de celălalt Acest lucru ciudat este o oglindă: cadrul este ca cel al unei imagini obișnuite, dar între timp puteți vedea sute de imagini diferite în ea și sunt foarte vii și dispar instantaneu pentru totdeauna reflexele care au apărut în ea i-au supraviețuit și au plutit în aer în mijlocul amurgului care umplea casa ca niște fantome Gilbert Keith Chesterton Chagall la Paris, probabil, a fost primul dintre artiștii ruși care a făcut arta însăși, iconosfera timpului și a locului, pe care a simțit-o ca o nouă întrepătrundere de mitologie picturale, natura sa Început la Vitebsk, motivul nașterii la Paris abia un an mai târziu se transformă în "Nașterea unui copil" (proprietatea familiei artistului) Aici nu mai există o conjugare a eternității și a vieții de zi cu zi, evenimentele se transformă într-un lanț de metafore, o lampă devine o lampă, o cadă devine un font, iar schema de culori a camerei ecou de la distanță cu interioarele lui Matisse În "Autoportret în fața unui șevalet" ( , colecție privată), el îmbină lecțiile lui Cezanne, spiritualitatea fragilă a lui Modigliani, ardoarea coloristică a fauviștilor, ritmurile complexe ale avioanelor, amintind de experiențele lui primii cubiști MODERNISM Artă din prima jumătate a secolului XX Marc Chagall este mobil și în același timp constant, precum pendulele ceasurilor din tablourile sale În interiorul artei sale, timpul a curs liber de la începutul până la sfârșitul drumului, aducând maturitate lucrărilor timpurii și ușoară naivitate celor de mai târziu, rădăcinile artei sale sunt prototipul unei coroane înalte Timp, sus și jos - totul se schimbă pe alocuri în picturile sale S-a născut mort și știa despre asta, poate de aici și interesul său deosebit pentru începuturi și sfârșituri, pentru concepte opuse Așa este amplitudinea predilecțiilor sale - a înțeles motivele de munte și vale, căutările radicale ale contemporanilor săi erau aproape, le-a absorbit, păstrându-se invariabil De aceea poate fi percepută ca un indicator al căutărilor transnaționale și transtemporale Însuși începutul impresiilor sale ne face să ne amintim de Kandinsky: panoul albastru al școlii din Pzna (profesorul lui Chagall din Vitebsk), care l-a impresionat atât de mult pe viitorul artist, este sora trăsurii albastre trase de cai, aerul albastru și cântatul cutii poştale galbene strălucitoare care l-au încântat pe Kandinsky la Munchen la vârsta de treizeci de ani Apollinaire l-a numit "supranaturalist" (surnaturaliste) (cum să nu-ți amintești aici "realismul fantastic" al lui Dostoievski) Felul în care Apollinaire a înțeles arta profund și cu acuratețe, versurile sale dure și rafinate, care se transformau adesea într-un desen hieroglif (caligramă) de tipar, a fost pentru artist o școală a clarității și a curajului creator, a logicii îndrăznețe a creativității și a gândirii Secolului Acest sentiment este saturat în pictura sa "Hommage â Apollinaire" ( - , Eindhofen), unde figurile lui Adam și Eva, alcătuind un întreg, sunt tăiate și legate de Timp, întruchipate într-un cerc care se rotește încet, un fel de mandorla, care amintește împreună de cadranul orelor gigantice (pe care corpurile personajelor, brațele și picioarele lor par săgeți), și sfera cerească, văzută de privirea alarmată a unui astrolog din secolul al XX-lea Imaginea unei singure "mișcări de timp", atât de apropiată de viziunea intuitivă a lui Cezanne și de viziunea rațională a cubiștilor, timpul, cu care Chagall are întotdeauna o relație specială (ca, într-adevăr, cu spațiul), este cel mai vizibilă în această pânză Procesul de creare a materiei și a lumii, văzut simultan prin prisma Cabalei și a Cubismului, simplitatea tipăriturii populare tăiate de Paris (această parolă genetică a lucrărilor timpurii ale lui Chagall), toate acestea sunt sintetizate cu fluxul clocotitor al celor de astăzi, artă veşnică şi numai avansătoare Este curios că, în același timp, Chagall a pictat o mică schiță "Roata cea mare" ( - , colecție privată), înfățișând o roată Ferris de o sută de metri ridicată pe teritoriul Expoziției Mondiale, al cărei contur face ecoul clar cercului -cadran în tabloul "Hommage ", este o situație tipică pentru Chagall, căruia îi plăcea atât de mult să îmbine incongruența Tabloul, dedicat, pe lângă Apollinaire, și lui Cendrars, și lui Walden, și lui Canudo - editorul revistei "Montjoie" (Montjoie), - cel mai mare dintre cele scrise de Chagall până atunci - mai mult de doi metri înălțime, dar suprafața sa a fost elaborat cu grijă în maniera apropiată de Modigliani A fost prezentată în galeria din Berlin a lui Walden, editorul revistei III - INTENSITATE ARTISTICĂ " Ceas, timp, reflecții: Marc Chagall M Chagall Hommage a AroIIIpaige - M Chagall Calvar Storm, la prima expoziție personală majoră a lui Chagall în Prefața catalogului a fost un scurt poem de Apollinaire "Cubismul emoțional" - așa pare să fie limbajul picturii lui Chagall de la începutul anilor , dar în ceea ce privește spiritualitatea pasională, conținutul puternic, este mai aproape de expresioniști (în principiu, de Chaim Soutine, dar va veni la Paris mai târziu) ) Adevărat, spre deosebire de majoritatea expresioniștilor, Chagall ascunde pictura "în adâncul pânzei" și nu o stropește la suprafață Golgota sa ( , MSI) pare să fi fost de fapt scrisă la răscrucea aspirațiilor artistice europene Cu spontaneitatea unui copil care crede în adevărul unui basm mai mult decât în realitatea obișnuită, cu compasiunea unui înțelept care cunoaște toată durerea lumii, își creează "Calvarul" - o temă eternă din proto-Nessance la Mantegna, la uimitoarea Anvers "Coborârea de pe scaun-I cea "de Rubens", la fanteziile religioase ale lui Rouault, luminate de reflexiile vitraliilor medievale Intriga religioasă și personajele Noului Testament, scrise de Chagall, sunt acum percepute în contextul unor idei destul de moderne despre cataclismele lumii, văzute prin prisma science fiction-ului și a legendei antice și prin revelațiile de la Guernica În imagine domnește o "amintire a viitorului" profetică: Iisus este un străin fără apărare, respins de lume, el este diferit, iar această ciudățenie a lui se află în primul rând în sistemul formelor apropiate cubismului: Hristosul răstignit cu transparentul trupul albastru al unui extraterestru este sfâșiat de dinții cerului despicat și plâns de lacrimile oamenilor, ale căror trupuri și fețe sunt refractate, ca într-un vis teribil - un vis la care a visat un adept al lui Goya și un predecesor al lui Picasso (în sens metaforic, desigur) Această persoană puțin citită și slab educată are un abis de corespondențe cu procesul intelectual încă închis din cultura europeană Dar tocmai în simplitatea directă el dovedește comunitatea dintre dinamica artei sale - înțeleaptă și naivă - cu descoperirile raționale ale Occidentului literar De ce, după scena Răstignirii, Chagall scrie acest mister districtual ciudat, viclean și ambiguu "Eu și satul" ( )? Termenul "flux de conștiință" de William James nu a devenit încă comun, dar aici procesul de stratificare a imaginilor vizibile, amestecarea lor liberă este arătat de artist cu MODERNISM Artă din prima jumătate a secolului XX M Chagall Eu și satul (?) simplitate dezarmantă și maiestuoasă Categoria unei schimbări succesive de impresii dispare, lăsând să curgă calm monologul interior, în care domină însuși "aici" copilăresc care domnește de-a lungul timpului: "Aici este dealul, dar omul merge" Fragmentarea lumii este sinonimă cu "ochiul gânditor", un joc de amintiri, în care o imagine se dezvăluie în alta, ca surprizele într-un ou de Paște "Parada Asociațiilor" se desfășoară într-un spațiu fantastic organizat prin planuri triunghiulare încrucișate - ca o clepsidră (tot același motiv al Timpului'), în partea inferioară a căreia se află flori, iar în partea superioară - o viziune fabuloasă cupolele din Vitebsk cu eternul lor azur "Chagall"; ritmul cercurilor concentrice divergente din jurul ei pulsează, dă "planetar" pământului, conjugă micul cu universalul, transformând o crenguță în mâna țăranului într-un copac întreg, reflexe răsturnate III •TENSIUNE ARTISTICĂ Ceas, timp, reflecții: Marc Chagall M Chagall Oglindă Oamenii liniștiți cot la cot cu mersul zilnic pe pământ - "nu există jos și vârf, trăiește doar în creierul uman, în patria iluziilor", conform judecății citate de mai multe ori a eroului Hesse Există într-adevăr o "paradă a asociațiilor" asemănătoare celei care reiese din ceașca de ceai proustiană din romanul Spre Svan, care este scris în același timp cu pictura lui Chagall Eu și satul Printre metaforele globale ale lui Chagall se numără o oglindă, care intră adesea într-un dialog cu timpul și hieroglifa sa - ceasul Oglinda este una dintre cele mai uimitoare creații ale naturii și ale omului Însuși fenomenul reflexiei - o imagine dublată, triplă, repetată inversată - ascunde ceva misterios în sine Fie că este o reflectare pe suprafața netedă a apei, într-un cip de cristal de stâncă, într-o oglindă artificială din metal sau sticlă cu amalgam, este asociată asociativ cu capacitatea unei persoane de a se auto-înțelege - reflecție, într-un sens a dualității sale, este, de asemenea, asociat cu natura artei plastice, de care, chiar și dorind, cu greu se poate despărți de capacitatea de reflectare, "oglindă" Într-adevăr, chiar și în formidabila fantasmagorie a lui Picasso - de la "Fecioarele din Avignon", cunoscută lui Chagall, până la "Guernica" necunoscută chiar și autorului însuși, există același efect de "oglindă spartă", oglinda rea a trolilor lui Andersen , sau efectele surprinzătoare ale opticii dinamice computerizate Oglinda trăiește în artă de mult timp și are multe semnificații Și oglinzile misterioase ale vechilor olandezi, concentrându-se chip în mic sau personificând Madona ("oglindă impecabilă"); și oglinda Venusului lui Velasquez; și efectul amețitor al reflecției cuplului regal din Las Meninas de Velasquez; și utilizarea directă de către Goya a "efectului de introspecție" în galeria oglinzilor Aranjuez a familiei Carol al IV-lea; și "Bar at the Folies Bergère" de Manet și un portret al Henriettei Hirshman Serov și un autoportret al Serebryakovei Aceasta este, în cele din urmă, pânza lui Goncharova "Oglinda", formidabilă în semnificația sa aproape agresivă Exemplele pot fi multiplicate la infinit În secolul al XX-lea, oglinda ca concept filozofic și artistic a luat o dublă povară În urma eroinei lui Carroll, fantezia umană a pătruns prin oglindă (traducătorul rus a creat un incomparabil ter MODERNISM Artă din prima jumătate a secolului XX al meu "Prin oglindă", care nu este în original), iar arta în sine este atât declarativă, cât și în practică a devenit din ce în ce mai mult / evită aspectul în oglindă, străduindu-se în același timp către dualitatea interioară reflectorizante (la final) al secolului Andrei Tarkovsky folosește cu brio acest lucru) Motivul oglinzii este strâns legat de un alt motiv important al artei - dublu Creația preferată a erei romantice, s-a repetat cu un ecou puternic și a primit o nouă viață în literatura rusă a secolului al XIX-lea - de la Gogol la Dostoievski, trecând apoi în secolul actual, atingând vizibil pictura Un exemplu clasic de conexiune "oglindă-dublă" este portretul lui Golovin al lui Meyerhold O colecție binecunoscută de articole de critică literară de J Annensky, publicată în , se numea "Cărțile reflecțiilor" Desigur, Chagall, care era atât de fascinat (deși la un nivel complet intuitiv) de cunoașterea conceptelor inițiale ale existenței Timpului și spațiului, nu a scăpat de acest motiv O oglindă care creează o dublă a vizibilului și, ca orice imagine care intră în dispută cu timpul, o oglindă în care lumea se poate legăna sau apărea într-o perspectivă neașteptată, înspăimântătoare sau amuzantă, îl atrage și îl tulbură pe Chagall În , la scurt timp după ce s-a întors de la Paris, a pictat una dintre micile sale capodopere, care a determinat mult în arta sa matură și, într-o anumită măsură, a prezis mișcarea picturii în secolul nostru Paris a dat improvizațiilor lui Chagall o definiție fragilă a liniilor care au început să rezoneze tocmai cu culoarea La mijlocul anilor , petele de culoare din picturile sale capătă o nouă concretețe a formei, plină de o putere tulburătoare, ridicându-se la un nou nivel de expresivitate, ca în Golgota În "Oglindă" există o combinație de impresii din Vitebsk neuitate, din nou pătrunzător experimentate, lecții pariziene și toate aceleași probleme eterne: esența timpului și a spațiului, relația dintre mic și mare; aici se păstrează și percepția neînnorătă a copiilor despre bucurie-durere prin prisma mitului - sublim ritual și naiv în același timp În imagine, totul este obiectiv obișnuit și în același timp fantastic: o masă acoperită cu o față de masă albă, un scaun vienez, o oglindă într-un cadru aurit și o lampă cu kerosen reflectată în ea pe un picior Și o figurină minusculă a unei femei care doarme cu capul pe masă Nimic altceva Dar schimbarea proporțiilor și lumea legănată în oglindă creează sentimentul unui vis distinct, în care lucrurile capătă atât o nouă frumusețe, cât și un sens necunoscut - profetic și formidabil - În această comparație a incomparabilului, nu există un naturalism stereoscopic iluzoriu al imaginilor subconștiente materializate pe care suprarealiştii îl vor avea în curând: obiectele lui Chagall sunt mai degrabă fabuloase, imaginare, anxietatea lor este îndreptată spre înălţimi, şi nu spre beciurile sentimentelor şi gândurilor Totul din imagine este creat din substanța artei - nu un fals pentru lucruri, nu iluzia lor, ci formulele lor plastice animate rafinate Combinația lor nu este percepută ca nefirească, așa cum se întâmplă în vise, pe care conștiința nu le respinge, ci, dimpotrivă, găsește în ele conexiuni armonice pierdute în timpul obișnuit umil ke III "PUTAREA ARTISTICĂ " Ceas, timp, reflecții: Marc Chagall lampa de roua de pe masa celei mai spatioase incaperi din casa este transformata pe o fata de masa alba Standul ei "sub imperiu" (ca într-un vis sau o amintire din copilărie) se transformă într-o coloană monumentală; atât un vis, cât și o oglindă în vis măresc această lampă uimitoare, ridicându-și durerea, ca o luminare Există o "triplitate" a obiectului: un obișnuit, cu pretenție la luxul unui oraș mic, o lampă cu kerosen "zece liniară" care luminează o cameră obișnuită, o "lampa", "iluminează camera" etc în cele din urmă, o anumită sursă cosmică de lumină, luptându-se cu întunericul somnului vâscos și învingându-l Eternitatea bate în viața de zi cu zi În simbolismul aproape copilăresc de naiv al picturii, există un program genetic puternic, o legătură ciudată cu acea lampă-soare care se aprinde înainte de apariția secolelor de întuneric în Guernica lui Picasso Mai mult, chiar și aici, la Chagall, lampa se legăna în oglinda zguduită a unei conștiințe adormite (sau trezite?) Picasso are o explozie tragică și întuneric după ea, în timp ce Chagall are o aburire lentă, "rezultatul" luminii Acest lucru se realizează prin faptul că lampa în sine și lumina ei se estompează, se "ard" în gama sa liliac-liliac, cu străluciri plictisitoare de smarald, cedând în strălucire auririi neceremonioase a oglinzii Mai mult decât atât, tocmai toate acestea - lampa, lumina - nu sunt autentice, ci doar reflectate în adâncimea tristă a geamului oglinzii, contrastând astfel cu semnificația sa crepusculară cu strălucirea vulgară a cadrului Vulgaritatea nu trece însă în "materialul artei", rămânând doar un semn al realității în lumea aparentă "Somnul rațiunii" aici nu "produce monștri" Dimpotrivă, dacă obiectele simple sunt capabile să sperie sau să alarmeze privitorul, atunci prin "claritatea" lor, mai mare decât în realitate, egoism, asociativitate excesivă Și lumea devine "mai tentantă și mai largă", mai mare, o persoană se simte în Univers, în care camera s-a transformat Vrăjitoria pitorească a lui Chagall decide multe aici Accesibila doar coloristilor alesi de scara lui Cezanne, armonia liliacului, verdelui si galbenului este la fel de echilibrata ca culoare, pe atat de agitata emotional "Valuri" concentrice de lumină violet și verde, care emit de la lampă în explozii fără sunet, par să scuture lampa în sine, oglinda, pereții și dreptunghiul galben străpunzător din colțul din stânga sus al imaginii Totul se mișcă ca un pendul, într-un ritm care este atât liniştitor (efectul somnului), cât și accelerat catastrofal (efectul prăbușirii spațiului) Dar totul aici rămâne deschis conștiinței eliberate adormite: lucrurile prind viață, devin mai mari, mai frumoase - ca în visul unui copil Și ca în visul unui copil antropomorfe O persoană dintr-un vis simte adesea relații mici, spațiale, iar proporțiile lucrurilor sunt văzute paradoxal schimbate Acest lucru este, în general, caracteristic lui Chagall: pentru el, mai mult este ceea ce este mai important în acest moment Gouache "Clock" (TG), scris cu un an mai devreme decât "Mirrors", analogul său direct Pe un scaun este și o figură mică, doar că în loc de oglindă se află o carcasă de ceas și nu Universul se balansează, ci pendulul în sine, parcă s-ar apropia de o persoană, ca într-o poveste teribilă a lui Edgar Allan Poe MODERNISM Artă din prima jumătate a secolului XX În "Oglindă", mișcarea pendulului este "implantată" în țesătura plastică a imaginii, timpul este invizibil, dar tangibil, ceea ce sporește sensul filozofic și efectul artistic al imaginii Pendulul timpului balansează amorțeala somnului, îl face fluid, inevitabil tulburător și - paradoxal - pașnic în felul său Căci lucrurile mari deranjante din jurul unei figuri feminine minuscule sunt scrise cu tandrețe și cel mai subtil sentiment de rudenie unul cu celălalt și cu lumea Dar ei, purtând în ei înșiși presimțiri dureroase de catastrofe iminente, par să pregătească o persoană să înțeleagă limbajul încă vag al simbolurilor epocii viitoare (nu vine conform calendarului): lumină care se estompează, reflecții nesfârșite - tărâmul reflecție, imposibilitatea unei persoane de a părăsi privirea în propriul suflet În fiecare tablou al lui Chagall, mai mult decât în alți maeștri, din picturile anterioare se păstrează și, prin urmare, se pierde și sentimentul Timpului, cele mai lăuntrice secrete pe care artistul le cunoștea Puterea artistului de-a lungul cursului său este palpabilă în "simultaneitatea" viitorului și trecutului Pendulul nu numai al anilor, ci și al deceniilor, se balansează în viața lui, și cu atât mai mult în arta lui, fie înainte, fie înapoi Fără această veșnică întoarcere, pur și simplu nu ar fi el însuși - mai mult decât oricine, el "vine din copilărie" (A de Saint-Exupery), din micul său Vitebsk, nu numai patria sa, ci un mediu fără speranță de habitat spiritual, întins din copilărie până la moarte Imaginea timpului, prezentată de Chagall în primii ani parizieni, cu un cadran de ceas ca un cer înstelat ("Hommage a AroIII-naire"), apoi într-o silueta abia ghicită a unei clepsidre ("Eu și satul"), a răsunat în oglinzile de la mijlocul anilor , apoi se concentrează într-o imagine permanentă, un personaj, un "complot rătăcitor" în spațiul artei sale, amintindu-și constant nu numai semnificația acesteia, ci și puterea artistului asupra lui însuși Timpul poate fi oprit, încetinit, întins, făcut la cursă Multe ceasuri sunt împrăștiate peste picturile lui Chagall din timpuri diferite Ceas zburător, batând frenetic aripi-brațe, oprit, viu și mort, parcă amintește, parafrazând zicala latină: "Amintește-ți timpul" În Oglinda nu există ceasuri, dar prezența lor se simte tocmai datorită ritmului pendulului invizibil și, de asemenea, pentru că privitorul familiarizat cu arta lui Chagall "recunoaște" timpul în picturile sale Mai ales în acele imagini în care pendulele ceasurilor care zboară sub ceruri tremură îngrozite, unde timpul devine material și reversibil Chagall intră în contact cu suprarealismul (sau mai bine zis, îl anticipează) Așa pare, dar contactul este pur extern Desigur, orice artă serioasă a secolului al XX-lea este îndreptată spre inconștient, desigur, sistemele de conexiuni dintre vizibil și invizibil a ocupat Chagall, dar lumea lui este la fel de departe de lumea lui Dali sau Magritte ca poezia spontană a lui discursurile copiilor, luminile jubilatoare ale fanteziei, eliberarea veselă a unei conștiințe obosite - o întârziere a mărturisirii pacientului în cabinetul psihanalistului Și Dali III "PUTAREA ARTISTICĂ " Ceas, timp, reflecții: Marc Chagall ca și Chagall, a pictat constant ceasuri În "Jonglerul" al lui Chagall din există chiar un ceas "aruncat peste braț", un ceas cu cadran răsturnat și asemănător unui pendul Iată o apropiere evidentă de faimosul motiv Dali, dar transferat la circ, la sfera convenționalității deosebite, la lumea complicată a metaforelor, a jocurilor Chagall a fost în contact cu întregul fan al mișcărilor artistice, dar pasiunea și durerea au dat intrigilor sale aproape jucăușe un sens diferit de timp "Ceas cu aripa albastră" ( ), scrisă după moartea Bellei, prima sa soție, este oprită, ascunzându-se pentru totdeauna în adâncul carcasei ceasului, parcă în adâncurile Timpului însuși, amintirea și tristețea Desigur, la începutul călătoriei sale, ca majoritatea artiștilor, în special din Rusia, Chagall era și el familiarizat cu simbolismul, cel puțin cu unele dintre motivele sale Dar pe calea artistului - și o fulgerare tangibilă (deși scurtă) a ceea ce în cele din urmă a început să fie numită "artă metafizică" Lucrările lui De Chirico, un frecventator al Montparnasse și un prieten al lui Apollinaire, erau probabil cunoscute de Chagall chiar înainte de , când a expus la Salon d'Automne Lumea materială rece, moartă și rece a tânărului italian, matricele sale asociative, construite pe o combinație ciudată din punct de vedere pozitiv, rațional de forme aproape naturaliste, nu i-au trecut, evident, atenția lui Chagall În orice caz, "Fereastra în țară Zaolshe near Vitebsk" ( ) mărturisește realizarea tardivă a impresiilor pariziene ale picturii lui De Chirico Deja atunci, înainte de război, în picturile lui Chagall, ca într-o spirală genetică strânsă, o mare parte din arta care se apropia a timpurilor moderne era "înghesuită" Autoconversia lui, instabilitatea și nostalgia lui pentru lucruri simple, pentru vise din copilărie, chiar și înfricoșătoare; capacitatea sa de a anticipa Guernica și Hiroshima, păstrând în același timp credința în salvarea umanității Arta sa preia puterea și semnificația inconștientului și îl spiritualizează cu o poezie înaltă și pură - poate singurul caz din acea epocă Dacă revenim la formarea unor tendințe artistice stabile care au o clasificare bine stabilită în istoria artei, atunci cel mai mare dintre ele, legat tocmai de emoție, de sentimentul tragic al vieții, a fost, desigur, expresionismul Încă din , experimente franceze similare au început în Germania - paralelele dintre fauvism și expresionism au devenit de mult un loc obișnuit în istoria artei, uneori aceste fenomene sunt identificate Se știe că în relație cu fauvism există conceptul de "expresionism francez" (un astfel de cercetător autorizat precum Herbert Read consideră în general fauviștii expresioniști), au fost organizate de mai multe ori expoziții comune ale reprezentanților ambelor școli, studii ale ambelor școli au fost publicate în ansamblu MODERNISM Artă din prima jumătate a secolului XX Dar dacă luăm în considerare comunitatea profundă, psihologică, a fenomenelor artistice, este util să acordăm atenție faptului că în arta maeștrilor individuali au existat calități individuale sau suma calităților care au format ulterior expresionismul ca tendință (germană sau transnațională), și chiar și în unele lucrări ale artiștilor, în nici un fel să nu fie legate de expresionism În acest caz, vorbim despre aspirația generală menționată mai sus a artei de a fi realizată printr-o manieră emoțională (uneori foarte asemănătoare cu fauvistă) de reprezentare, nu doar către decorativismul înflăcărat, ci către exprimarea tensiunii psihologice, anxietății și durerii În esență, apropierea lor artistică este de netăgăduit, precum și rădăcinile comune - Van Gogh, Ensor, Hodler, Munch Cu toate acestea, "Podul" a fost format în toamna anului , când Dresda, destul de provincială, pur și simplu nu știa de expoziția fauvista Și da, diferențele sunt semnificative Apropiați de fauviști prin tensiunea coloristică, claritatea și energia formelor, libertatea unei pensule extrem de expresive, capacitatea de a transforma realitatea în numele expresivității ascuțite, expresioniștii au adus în operele lor tragedie și semnificație, profunzime psihologică - ceva care , în principiu, era străin fauviștilor Fauvismul a luat de la Van Gogh și Munch doar și exclusiv libertate picturală, deschiderea culorii, emoționalitatea tușei de pensulă Fără îndoială, ambele curente, cu toată neasemănarea lor absolută de conținut, dezvoltă expresivitatea, refuzând din ce în ce mai mult pictorialismul, mai exact, de la reflectarea realității în sens tradițional În același timp, scopurile sunt diferite: fauviștii se angajează într-un efect decorativ puternic, luptă pentru o armonie liberă, veselă; Expresioniştii, parţial prin mijloace apropiate, realizează realizarea pasiunii, suferinţei, deformarea materiei devine sinonimă cu spasmul spiritual, continuând într-o oarecare măsură tendinţa lui Van Gogh şi Munch Este destul de natural să vedem condensarea și detonatorul fenomenului în primul rând în arta lui Van Gogh El a fost cel care, atât în programul său moral, cât și în practica sa artistică, a combinat maximalismul umanist, compasiunea construită într-o religie cu arta, îndreptată nu atât spre vizibil, cât și spre ascuns Subordonarea realității percepute în mod obiectiv față de experiența interioară a artistului, materia moartă tremurând la unison cu suferința psihică este cursul fundamental al artei moderne, subordonat non-obiectivului III -INTENSITATE ARTISTICA - contemplare, ci experiență profund personală Alături de Van Yogh, figura lui Edvard Munch ocupă locul cel mai proeminent în mintea artiştilor moderni, al căror tip The Scream ( , Muzeul Munch, Oslo) poate fi considerat un "proto-manifest al expresionismului", indiferent cât de direct este acesta pictura ar fi putut influența artiștii germani din The Blue Rider sau The Bridge (probabil picturile ulterioare ale lui Munch au fost mai cunoscute, deoarece a lucrat intens în Germania) În general, nu are sens să cauți contacte specifice la începutul secolului al XX-lea Doar că artiștii existau într-un spațiu iconografic comun, picturile erau reproduse pe scară largă, expozițiile migrau, ideile, inclusiv ideile plastice, după cum se spune, "erau în aer" Dacă fauvismul și expresionismul sunt aproape de un început pronunțat de improvizație, de emoționalitate, atunci într-un sens semnificativ sunt aproape antagoniste Arta secolului XX, pe lângă doi vectori polari emoțional-plastici (emoțional - rațional), are aspirații substanțiale la fel de polare - de la hedonism persistent la socialitate inflamată, dureroasă, profundă, și din punct de vedere al percepției tradiționale și pervertite psihologism Aceste ultime calități apar fie ca evenimente private în arta maeștrilor individuali (Picasso, Soutine, Chagall, Kandinsky), fie ca calități imanente ale tendințelor (suprrealismul) Fauvismul este incomparabil mai local, fauvismul nu este doar o tendință, ci un grup, un lanț de evenimente, istorie și, mai ales, o sumă de tehnici picturale, născute din dorința de libertate artistică, care a devenit baza rapidului dezvoltarea unor talente diferite Paradoxul constă în faptul că expresionismul, deși a rămas o școală complet națională, a fost o tendință universală care a afectat întregul secol al XX-lea și chiar pe acei artiști care nu au avut niciun contact cu fenomenele sale clasice Este suficient să ne amintim "Moartea" lui Chagall ( , NMSI TsP), opera lui Soutine, lucrările timpurii ale lui Goncharova, alte portrete ale lui Modigliani și unele dintre lucrările timpurii ale lui Picasso - în toate acestea există acea spiritualitate dureroasă, acea capacitate de a descrie doar ceea ce este capabil de a exprima, capacitatea de a inversa mișcarea sufletului și a gândurilor în mișcarea materiei colorate În același timp, dorința de nereprezentativitate, sau, în orice caz, distanțarea artei de realitatea materială, atât de caracteristică vremii, este prezentă, dacă nu în practica expresionismului însuși, atunci în interpretarea și percepția acestuia "O operă de artă ca organism independent este echivalentă cu natura și în adâncul ei MODERNISM Artă din prima jumătate a secolului XX esența interioară este în afara contactului cu ea, pentru că natura este înțeleasă ca suprafața vizibilă a lucrurilor" , scria Wilhelm Worringer în binecunoscuta carte Abstraction and Empathy, în care văd pe bună dreptate verbalizarea multor idei de expresionism Cu semnificația sa universală incontestabilă, expresionismul, în versiunea sa clasică, este o școală națională Școala națională germană a avut o dorință constantă de conținut social În Germania, chiar și artiștii de convingere impresionistă au păstrat cu siguranță intriga și chiar psihologismul tradițional Așadar, în picturile lui Max Lieberman, poezia impresionismului a fost combinată cu minuțiozitatea obligatorie În Germania, tehnicile impresioniste au fost adesea combinate cu o temă socială, scene de gen, personaje ascuțite și chiar subiecte religioase, ca în Fritz von Ude De asemenea, este semnificativ faptul că, în sistemul rădăcină al artei plastice germane, estetizarea dureros de rafinată a urâtului, a urâtului sau a ceea ce pare să fie așa, a existat încă din cele mai vechi timpuri Cu toată trivialitatea, judecata despre "goticitatea" expresionismului german este destul de corectă Fără îndoială că (conștient sau inconștient) expresionismul german a plecat și din tradițiile lui Lucas Cranach, Grunewald, chiar Dürer, acești maeștri care au putut spiritualiza o formă care nu corespundea canoanelor obișnuite până la nivelul expresivității extatice și fă-l frumos tocmai în virtutea spiritualității aproape agresive Nefiind trăit fericita perioadă de eliberare în care a crescut generația fauviștilor, artiștii germani, crescuți cu simbolismul înalt al nazarineenilor, minuțiozitatea plictisitoare a lui Biedermeier și cufundați în viața dureroasă a Germaniei de dinainte de război, au făcut fauviști descoperirile plastice o armă fundamental diferită Asemenea fauvismului, expresionismul a păstrat legături cu lumea obiectivă, dar folosește această lume nu ca bază pentru autoexprimare și realizarea de utopii coloristice armonice sau grotesc-festive Expresionismul este îndreptat mai ales în conștiința umană Pentru a exprima emoții profunde, el nu folosește structuri plastice abstracte, cum ar fi cubismul, ci imagini antropomorfe liber schimbătoare, mai degrabă păstrând pur și simplu figuri și chipuri umane asemănătoare vieții Cu toate acestea, folosind tradiția deformării vizibilului la o persoană în numele exprimării interiorului (de la sculptura romanică la El Greco, Van Gogh, Munch) ca punct de plecare, ceea ce nu este deloc nou în artele vizuale, expresioniştii pun emoţia peste asemănarea vizibilă III TENSIUNE ARTISTICA " "Psihicul are același tip de realitate ca și fizicul și nu ne lipsește decât un sentiment specific pentru percepția lui", a remarcat Georg Marcinsky în celebrul său studiu "Metoda expresionismului în pictură" Artiștii expresioniști au rezolvat această problemă înfățișând exteriorul doar în măsura în care exprimă ascunsul Astfel, suferința se realizează într-un spasm de formă, convulsii de linii, disonanță deliberată a culorii Expresionismul realizează în artă sentimente fundamental imposibile și neinteresante pentru fauvism: frică, durere, disperare Motivele brutale ale lui Rouault sau raționalitatea rece a lui Derain sunt în afara poeticii fauvismului și au apărut în general deja în perioada post-fauvistă Pentru expresionism, tragedia este firească L Kirchner Femeie pe jumătate goală în pălărie Expresionismul german, spre deosebire de fauvism și cubism, depășește limitele numai artelor plastice Artiștii expresioniști înșiși sau cei care au trecut prin expresionism au căutat adesea să-și verbalizeze judecățile: Kandinsky, Nolde, Barlach, Munch, Hodler, care se întoarce la uriașa moștenire confesională a lui Van Gogh - scrisorile sale "Spațiul artistic" al expresionismului s-a dezvoltat mult mai larg decât pictura în sine, absorbind într-un anumit sens atât literatura (reviste "Storm" și "Acțiune", într-o oarecare măsură opera lui Kafka), cât și cinematograful ("Cabinetul Dr Caligari", dir R Wiene, ), iar muzica - în special, "Noua școală vieneză" condusă de Schoenberg (monodramă "În așteptare", ) Asociațiile de artă "The Bridge" din Dresda ( ) și "The Blue Rider" din München ( ) s-au format în Germania aproape în același timp cu care a apărut și s-a dezvoltat fauvismul în Franța Ele devin baza unei puternice mișcări de expresionism în pictură Totuși, nu trebuie uitat că activitatea primelor "Secesiuni" germane a fost legată și de ceea ce s-ar putea numi o tendință "protoexpresionistă": prima "Secesiune" (la München) a fost MODERNISM Artă din prima jumătate a secolului XX L Kirchner Turnul roșu din Hull lume în ca o acțiune în sprijinul lui Munch, ale cărui picturi au fost eliminate din expoziția personală prin decizia Uniunii Artiștilor din Berlin Personajele centrale ale "Podului" - L Kirchner, F Bleyl, E Heckel, K Schmidt-Rottluff Alți participanți, inclusiv cei foarte eminenți (Nolde, Van Dongen, Kuno Amnet și alții) nu au fost membri permanenți și consecvenți ai asociației Podul Artiști tineri și romantici, duși, după cum spuneau ei, de evenimente naturale, au apreciat Evul Mediu german (în special L Cranach cel Bătrân), III TENSIUNE ARTISTICA L Kirchner Cinci femei pe stradă s-au interesat de arta primitivă și neprofesională Au organizat ceva ca o comună, și-au împărțit câștigurile, vopselele și pânza Prima lor expoziție a avut loc în în clădirea unei fabrici de corpuri de iluminat, care probabil corespundea gusturilor lor urbane Dar, în cuvintele lui Franz Marc, "Dresda a fost prea atentă pentru percepția ideilor sale (" Pod ") " A doua expoziție a grupului a fost deschisă în în Secesiunea Berlinului, a treia - la Berlin, München și Hamburg în Dezvoltare mai activă mișcarea a primit-o odată cu formarea în a Noii Secesiuni și apoi a grupului Blue Rider Membrii principali ai asociației Blue Rider au fost Wassily Kandinsky și Franz Marc ("Călărețul Albastru suntem noi doi", ar spune Kandinsky mulți ani mai târziu) și, în mare măsură, August Macke Klee a fost, de asemenea, asociat cu Blue Rider , Yavlensky, Verevkina, Münter, Campendonk, Feininger, Kubin etc Comunitatea ideilor și apropierea aspirațiilor, înțelegerea reciprocă a artiștilor pasionați și a intelectualilor subtili - aceasta este suficient de departe de unitatea arzătoare a cavalerilor veseli și încă foarte tineri ai fauvismului Kandinsky, Mark, Klee - se aseamănă cu personajele agitate și retrase ale lui Mann și Hesse, căutările lor sunt ascunse, înțelese în cel mai subtil mod în texte și conversații, perfectionate de lectură și reflecții îndelungate Fără ele, a vorbi despre expresionism este inutil, la fel cum a vorbi despre ele doar în "spațiul expresionist" este o greșeală Spre deosebire de Podul, care este singuratic în prima Dresda, Blue Rider a înflorit în mod natural la München, poate cel mai poetic și "intelectual" oraș din Germania Nu e de mirare că aici a avut loc "miracolul Murnau" al lui Kandinsky Și aici, în același timp (deși peste treizeci de ani mai târziu), în orașul Pfefering, lângă Waldshut, "de-a lungul Garmisch- MODERNISM Artă din prima jumătate a secolului XX Drumul Partenkirchen", "la o oră de mers cu mașina de München" și-a stabilit eroul Adrian Leverkühn Thomas Mann ("Doctor Faustus") Acest cartier este simbolic și semnificativ Adevărata legătură prietenoasă și creativă dintre Kandinsky și Schoenberg (în multe feluri - prototipul lui Leverkühn), semnificația lui Murnau și sudul Germaniei pentru cultura germană, revoluția în pictură pe care Kandinsky a făcut-o acolo, împletirea erelor, numelor, reale și imaginare Este important că expresionismul în general și "Călărețul albastru" în special au fost în mare măsură Înrădăcinat în literatură Id Kirchner Două femei pe stradă Cuvântul (o situație absolut de neconceput pentru fauvism) Otokar Kubin, un prieten al lui Kafka, fără îndoială apropiat marelui scriitor cu o imaginație arzătoare, bolnăvicioasă, a creat un întreg univers grafic, ilustrându-i pe Iofman, Dostoievski, Edgar Poe, Strindberg și propriile sale cărți Munchen este capitala Bavariei Desigur, la Berlin au avut loc evenimente de foarte mare amploare (expoziţia lui Munch ( ), celebre secesiuni), dar reputaţia Munchenului este de o natură aparte Opera, sali de concert, Pinakothek, muzee, Academia de Arte cu faimosul atelier al lui Anton Ashbe, galerii Talentul lui Wagner a fost păzit aici, Teatrul de Artă din Moscova a făcut turnee aici cu un succes uluitor și, spun ei, clasicii ruși, în special Dostoievski, au fost cititi ca nicăieri Numele lui Kandinsky sunt asociate cu Munchen (aici el a condus asociația Phalanx, iar mai târziu Călărețul Albastru), Klee, Mark, Macke, Yavlensky Verevkina, Grabar, Kardovsky, Burliuks, Diaghilev, Borisov-Musatov au fost aici Este de remarcat faptul că la prima expoziție Blue Rider Robert Delaunay și-a arătat pictura programatică Turnul Eiffel Rouault, Braque, Derain au expus în galeriile din München, expoziția personală a lui Picasso a fost deschisă în la Galeria Thanhauser (expoziția lui Matisse a avut loc un an mai târziu la Berlin) III -INTENSITATE ARTISTICA - F Mark Cerbul roșu II Parisul a fost deschis către lumea exterioară, dar a rămas autosuficient, totul important pentru el s-a întâmplat în sine Artiștii din Munchen nu s-au rezumat la atmosfera rafinată a orașului frumos și vechi "Geniul sumbru german" (e suficient să-i amintim de Jean Paul, Goethe, Heine) a rezonat întotdeauna cu cultura franceză și mondială Artiștii intelectuali din München, înrădăcinați în tradiția națională, nu au fost afluenții ei ascultători Ei cunoșteau Parisul și apreciau atmosfera lui plină de viață și, desigur, vorbeau franceza mult mai des decât omologii lor francezi în germană Atmosfera de curaj intelectual a ajutat și activitățile lui Hugo von Tschudi, care a devenit director al colecțiilor de artă din München la sfârșitul anilor A reușit să achiziționeze tablouri de către marii francezi pentru Pinakothek, diligența sa a organizat un fond de donații, cu ajutorul căruia au apărut în colecție lucrări de Manet, Cezanne, Van Gogh, Toulouse-Lautrec, Renoir (ar fi suficient să menționăm " Floarea soarelui" de Van Gogh, a intrat în colecție în ), iar mai târziu de către maeștrii germani moderni, inclusiv expresioniștii înșiși Noua colecție, discuția ei, disputele, la rândul lor, au dat intelectualilor din capitala bavareză un just sentiment de apartenență la cea mai nouă cultură Grupul fauvist a existat de fapt de cel mult trei ani, iar apropierea stilistică artistică a membrilor săi a durat la fel Podul și Călărețul Albastru nu au mai existat mult ( ani, respectiv ani), dar unitatea internă a membrilor acestor grupuri, patosul emoțional și principiile plastice au devenit baza unei mișcări artistice transnaționale puternice și durabile În epoca expresionismului clasic au rămas August Macke, care a fost ucis în Champagne în septembrie , și Franz Marc, care a căzut lângă Verdun pe martie Au murit prea tineri pentru a intra altă dată de către alți maeștri Pentru a înțelege esența expresionismului clasic, arta lui Mark este deosebit de indicativă Ca și Kandinsky, Mark este un intelectual Dar - un admirator al marilor romantici germani de la Novalis la Friedrich și Runge - un intelectual mai emotionant MODERNISM Artă din prima jumătate a secolului XX F Mark Mandril F Mark Trei pisici tânjind după filozofia religioasă, visând în adolescență la o facultate teosofică Este mai puțin înclinat către teoria abstractă înaltă, deși avea o stăpânire excelentă a stiloului și judecățile sale despre artă, scrise tăios și viu, sunt încă citite cu interes Îndrăgostire de impresionism, pasiune pentru Edouard Manet, apoi puntilisti În lucrările sale ulterioare - ecourile obișnuite pentru începători atât ale cubismului, cât și ale futurismului italian Cu toate acestea, retrospectivele lui Gauguin și Van Gogh, apoi cunoașterea lui Macke ( ) și un an mai târziu cu Kandinsky și-au întărit în cele din urmă dorința de a exprima esența fenomenelor și de a nu descrie asemănarea lor exterioară După cum știți, mai aproape Mișcarea către structuri plastice non-obiective are loc în paralel cu diferiți maeștri și în diferite curente - în moduri diferite, arta se îndreaptă spre dobândirea unei formule unice, maxim încăpătoare, lipsită de asemănarea vieții La începutul anilor și (ca și Kandinsky), în mare parte sub influența lui August Macke, Mark a abordat picturile sale, în care realitatea vizibilă este dizolvată în imagini care exprimă emoții mai degrabă decât înfățișând realitatea vizibilă: "Astăzi suntem căutând ascuns în natură în spatele vălului vizibilității Căutând cu entuziasm totul nou, a expus chiar și împreună cu "Jacks of Diamonds" Dar, probabil, tocmai lângă Kandinsky se simțea cel mai mult pe sine În urma lui, \\ după picturile sale celebre din (care pot fi numite animale pur formal, deoarece animalele de pe ele sunt metafore coloriste ale pasiunilor și suferinței), Mark scrie pânze abstracte - "Sărbătoarea animalelor" ( , Muzeul de Artă) , Basel), "Tirol" ( - ), "Forme de luptă" ( , ambele - Galeria de Stat de Artă Modernă, München) Ultimele două tablouri sunt poate cea mai adecvată expresie picturală a eshatologicului III TENSIUNE ARTISTICA A Macke Doamna în jachetă verde premoniţii şi un fel de catarsis Totuși, în spatele căutărilor formale se află o cunoaștere serioasă a sistemului de forme din care face abstracție: anatomia animalelor El o înțelege într-o asemenea măsură încât este capabil să atingă scopul care duce la libertatea artistică deplină - creația de creaturi, lumea necunoscutului, propriul său bestiar fantastic August Macke, un prieten apropiat și asociat cu Mark, a fost un artist, mai mult decât colegii săi din The Blue Rider, predispus la o percepție strălucitoare și ironică a lumii În picturile sale, puternice în culori, ascuțite în desen, dramatismul destul de expresionist a fost combinat în mod natural cu grația, ceea ce ne face să ne amintim de Degas sau chiar de Gies - "Lady in a Green Jacket" ( , Muzeul Wallraf-Richard, Köln), "Girls" printre copaci" ( , Galeria de Stat a Modernului MODERNISM Artă din prima jumătate a secolului XX F Mark Tirolul - artă, München) El, la fel ca Heine, vedea uneori Germania prin "optica franceză", adăugând invariabil o cotă de amărăciune sarcastică picturilor sale După moartea lui Mark și Macke, Kandinsky rămâne aproape singur Spațiul expresionismului, pe care până acum cu greu îl percepuse în întregime ca fiind al său, devine din ce în ce mai înghesuit pentru el Istoria ambelor grupuri se încheie cu izbucnirea primului război mondial, părăsind istoria ca o problemă insolubilă: să ia în considerare destinele creative ale asociațiilor sau să încerce să urmărească dezvoltarea tendinței în sine Mark și Macke nu mai trăiesc, Kandinsky pleacă în Rusia și se află la o răscruce de drumuri înainte de a pătrunde într-o lume categoric neobiectivă Yavlensky pleacă în Elveția și există în afara comunicării active cu colegii meșteri Yavlensky este o figură, poate că nu este proporțională cu Kandinsky în ceea ce privește participarea la schimbări radicale în A Macke Fete printre copaci III TENSIUNE ARTISTICA A Macke Catedrala din Fribourg modalități de dezvoltare a artei, dar în sensul calității artistice și al universalismului limbajului plastic, Yavlensky este, fără îndoială, alături (sau aproape) de el Asemenea lui Kandinsky, a studiat la Munchen cu Ashbe, având însă deja o pregătire profesională solidă primită în Rusia Predilecțiile sale sunt mai concentrate pe Franța decât pe cele ale lui Kandinsky, influențele lui Van Gogh și Gauguin sunt evidente și eficiente, el expune în celebrul Salon de toamnă "Fauve" și sugerează să lucreze în atelierul lui Matisse Abordarea non-obiectivității (la începutul anilor - ) dov picturile și motivele sale, și maniera par a fi complet aproape de experimentele lui Murnau lui Kandinsky) se oprește aproape la ultima linie Își găsește propriul drum, culcat pe împletirea expresionismului, a cubismului, a eleganței evazive-cețoase a școlii pariziene și a propriei sale concentrari furioase și persistente, care, evident, au afectat niște aspirații spirituale care l-au condus ulterior către o temă religioasă Expresionismul este atât un fenomen, cât și un concept larg și universal Este foarte greu chiar să trasăm o linie între o formă transformată activ în numele expresivității și un sistem pictural tipic expresionist Dar de obicei expresionist, determinist timp și caractere, sistemul a continuat să fie dezvoltat de către adepții direcției din Germania și Austria Al doilea val de expresionism s-a ridicat nu pe tragedia latentă și presimțirile dureroase, ci direct pe impresiile monstruoase ale războiului mondial și devastării și sărăciei postbelice din Germania Lucrările lui Otto Dix și Georg Gross (care a studiat la Dresda în perioada de glorie a Podului) au adus tradiția expresionistă pe o cale oarecum îndreptată a tragediei sociale, fără a sacrifica, totuși, expresivitatea plastică, păstrând necompromisul profesional al predecesorilor lor Este mult mai dificil de urmărit nu atât impactul, cât prezența viziunii expresioniste în artă MODERNISM arta primei jumatati a secolului XX Anii și în afara asociațiilor de artă germane, pentru că este pe cât de universal și de incontestabil, pe atât de greu de înțeles Evident, secolul al XX-lea însuși se vede de bunăvoie în imagini extrem de dinamice, pline de energie și ardoare, chiar dacă în spatele asta nu există o experiență emoțională profundă Un exemplu de acest gen poate fi faimosul tablou al americanului George Bello pentru "Bet at Sharkey's!" ( - , Muzeul de Artă, Cleveland), înfățișând boxeri în ring Cu toate acestea, unii artiști de primă mărime sunt incluși pe deplin în conceptul expresionist, nici prin credință, nici prin declarații nu îi aparțin deloc Mai mult exemplu cel mai ascuțit și fără îndoială - Chaim Svin, a cărui pasiune dureroasă, energia uimitoare a loviturii de pensulă, deformarea nervoasă și extrem de expresivă a naturii, menținând în același timp obiectivitatea, par a fi o dezvoltare directă a expresionismului În general, nu atât în sens istoric, cât în sens estetic A Yavlensky Femeie cu bujori J Burduf "Pune la Sharka!" - III TENSIUNE ARTISTICA - "Într-o dimineață, în lumina sumbră a Ile-de-France, am văzut în fața "Înmormântării de la Ornans" (un tablou de Courbet la Luvru - M G ] un tânăr necunoscut, cu fruntea joasă și privirea rătăcită S-a strecurat de-a lungul pereților Părea că "Era chinuit de frică Când a fost abordat, a sărit deoparte Se uita la pozele maeștrilor noului venit, ca un credincios la imaginile sfinților " Așa că criticul francez Voldemar Georges isi aminteste de prima intalnire cu Soutine " Mergea incet, cu spatele indoit Se lipi de pereti, de parca i-ar fi frica de o umbra sau de o fantoma Un zambet copilaresc i-a luminat uneori fata Ochii lui a râs și el Avea mâini virtuoase cu degetele foarte întinse Trînti ușa în fața oaspeților nepoftiti,dar era și capabil de prietenie afectuoasă În spatele aroganței și irascibilității se ascundea o fire secretă și timidă Apoi, în primele luni de la sosirea lui la Paris (vara și toamna anului ) , supraviețuirea era deja o ispravă "El cunoștea doar foamea, bătăile, umilința, aglomerația apăsătoare a mediului său, față de care era deja străin, împotriva cărora s-a răzvrătit, dar ale căror stigmate nu au fost niciodată șterse" - această frază oarecum patetică conține o idee complet franceză despre Copilăria lui Soutine Totuși, nu este departe de realitate: în familia sărăcită Sutin erau unsprezece copii, când un băiat Chaim a devenit ucenic la croitor, părinții săi voiau să-l vadă ca pe un duhovnic, în cel mai rău caz, un cizmar Nicio dorință de a picta imagini X sutin Autoportret nu a înțeles Mai mult, când a încercat ax pentru a desena un rabin, fiul acestuia din urmă, un măcelar, a bătut Haim pentru blasfemie - iudaismul exclude imaginea unei persoane Însă tânărul era sigur de alegerea lui, nu degeaba îi plăcea să spună că își aducea aminte de reflexele soarelui care îl încântau în copilărie înainte de a învăța să vorbească A plecat la Minsk, apoi hotărât provincial , provincial, și-a câștigat existența retușând fotografii și a vizitat cursuri de desen împreună cu prietenul său Mikhail Ki-koin, viitor tovarăș la o școală de artă din Vilna, iar apoi în emigrația pariziană După doi ani de studii, i-a fost mai ușor să vină la Paris decât la Sankt Petersburg sau la Moscova - ca și Chagall, ca Altman, era încătușat de legi crude care restricționau drepturile evreilor din Rusia la acea vreme În vârstă de nouăsprezece ani, un cerșetor, neștiind limba, Chaim Soutine, cu un singur sac, apare în atelierul lui Kikoin, în celebrul "Stup", unde locuiau Chagall, Zadkine, Archipenko, Léger, Delaunay, Cendrars Acolo locuiește și Pavel Kremen, un alt conațional și prieten al lui Soutine Lipschitz îi prezintă lui Modi lyani, sunt legați de o afecțiune aproape frățească prietenie ciudată în MODERNISM Artă din prima jumătate a secolului XX X Soutine Pește și roșii - numele locuitorilor: un dandy, un bărbat chipeș, un fermecător "Modi" și un goon dintr-o provincie săracă din Rusia Predilecția generală pentru vin este doar o slăbiciune obișnuită, amuzamentul privitorilor leneși; sunt legate de o pasiune pentru artă, pentru valori eterne, pentru poezie, atât veche, mare, cât și nouă, pe care speră să le descopere, sunt legate și de sentimentul vieții ca durere, capacitatea de a simpatiza și sentimentul de a realiza acest lucru în art Parisul are totul pentru a-l uimi pe tânărul provincial: retrospective la scară largă ale marilor reformatori ai picturii, nenumărate expoziții, viața plină de fierbere a cafenelelor artistice care au devenit adevărate cluburi ale ultimei arte, singurul muzeu de pictură contemporană din Palatul Luxemburg , și magnificul Luvru însuși, galeriști-marșuri experimentați capabili să-și asume riscuri pentru a descoperi noi talente, obișnuiți cu inovațiile și deschiși către ele de critici și public Soutine își petrece cea mai mare parte a timpului la Luvru, unde îl privea Woldemar Georges Este atras de Courbet, Chardin, bineînțeles, Ingres Fără îndoială, l-a atras și Van Gogh, a cărui influență este evidentă Cu toate acestea, paradoxul lui Soutine este că în fața picturilor sale - un caz rar - nu sunt amintiți predecesorii, ci adepții - Bzkon, Kooning Scara de artă a lui Soutine nimeni nu contestă, dar cu greu se încadrează în istoria canonică a artei secolului al XX-lea Pentru un context avangardist sau modernist este prea tacut si original Fără a deveni, ca și Modigliani, eroul tragic al legendelor Montparnasse de la începutul secolului, fără a-și întări faima cu o moarte timpurie și romantică, lăsând Rusia prea tânără pentru a-și împărtăși faima cu ea mai târziu, a rămas străin în Franța Se spune că nu știa să vorbească bine în nicio limbă, era greu să comunice și să se înțeleagă cu oamenii Citea, însă, fără dificultate, contemporanii săi au fost în necaz când au aflat că un ragamuffin care venise dintr-un oraș necunoscut din Belarus, care nu primise educație, abia vorbea franceza, citea și cunoștea perfect pe Freud și Balzac, asculta cu încântare prietenului său Modigliani, recitându-i pe Dante Oricât de mult ar arata sau ar citi Soutine, el scrie de parcă nu ar fi fost deloc pictură înaintea lui, cu un fel de entuziasm primitiv furios al descoperitorului Parcă vede pentru prima dată heringi slăbiți, castraveți noduroși - această hrană a săracilor și până și furculițele par epuizate, comprimate de un spasm flămând Iată lecțiile lui Cezanne - în fortăreața puternică a pânzei, fuziunea grea a obiectelor cu ea, Van Gogh - în spasmul materiei moarte - lecții, dar nu împrumuturi Este evident un contemporan III - INTENSITATE ARTISTICĂ " Soutine X Soutine Mesager Cubiști, ci mai degrabă interlocutorul lor îndepărtat decât un susținător entuziast Probabil că expresioniștii germani, care cu greu îl cunoșteau, cu capacitatea lor de a exprima mișcări emoționale și durere cu dinamica unei pete și a unui frotiu, ar putea fi considerați probabil unul de-al lor El este mai aproape decât alții, totuși, de Modigliani, și deloc în mod - iată-i poate antagonişti Biciul pulsatoriu al picturii lui Soutine, personajele create din ea și tristețea simțită aproape fizic, diferă decisiv de liniaritatea strictă a picturilor lui Modigliani, cu textura lor filigranată și planeitatea gânditoare Dar în imaginile ambelor - ca și cum ar fi un acompaniament comun, un ton emoțional comun vorbesc diferite limbaje plastice, dar despre același lucru, și mai ales despre suferința amară Soutine revarsă pe suprafața pânzei tot temperamentul său frenetic, durerea și încântarea în fața vizibilului și trăit, Modigliani își aruncă impresiile într-un sistem rafinat, reținut, supus stilului dezvoltat MODERNISM Artă din prima jumătate a secolului XX Soutine are un curaj artistic uimitor, este fascinat de fenomenele primare și formidabile ale vieții: pare ciudat că o persoană timidă, tăcută, incomod, a cărei delicatețe a fost amintită de mulți, a fost fascinat de luptele sângeroase ale boxerilor profesioniști Și apoi, aceste cadavre jupuite, aceste imagini de măcel, bucăți de carne care încă nu s-au răcit Iată pasiunea pentru a trăi amintiri din copilărie ("sacerbarea" rituală și eviscerarea păsărilor de curte) și altceva - mai important Atingând marginea, stânca vieții poate îmbogăți o persoană și un artist cu un nou curaj Îndrăgit de Soutine, Rembrandt, împreună cu medicul său Tulip, s-au uitat în interiorul cadavrului disecat Este puțin probabil ca Soutine să fi formulat astfel de judecăți și intenții, dar aspirația la viață prin cunoașterea decăderii și a morții sale în arta sa este de netăgăduit Carcasele de tauri deschise, închegatoare de sânge, pictate de el ("Taur", , SM; "Taur", , Muzeul de Pictură și Sculptură, Grenoble) par o cheie, un diapazon pentru o viziune asupra vieții în general - acesta poate fi peisajul lui ("Scările roșii", circa , colecție privată), care pare a fi carne sfâșiată, revărsând sucuri secrete sângeroase ale pământului, conceptul de "plâns de lacrimi sângeroase" capătă un sens real și precis în pictura lui Soutine El trezește o mare compasiune, în împușcătura lui scrisă, chiar și deja smulse, păsări mizerabile, înduioșător X Soutine Taur păstrând o amintire abia perceptibilă a fostului har, privitorul vede involuntar și cu un înfior ceva uman, neputința noastră, comunitatea noastră cu o lume muritoare, vulnerabilă și fragilă Dar - cu adevărat, parafrazându-l pe Blok, se poate spune că doar "știind unde este întunericul" se poate "ști unde este lumina" Un artist care a atins marginea durerii și a fricii vede bucuria diferit Cine este faptul că Soutine dezvoltă tendința menționată a artei moderne, care duce înapoi la Baudelaire: estetizarea tuturor, nu în funcție de subiect, mai degrabă și în ciuda lui Celebra poezie a lui Baudelaire "Carrion" este reamintită constant în fața pânzelor lui Soutine, unde organele afumate, aruncate ale unei păsări sau ale unui taur par a fi bijuteriile lui Ali Baba, dezvăluind frumusețea materiei egală cu ochilor, indiferent căruia îi aparține , ce eveniment se află în spatele imaginii Dar totul în egală măsură, cu tot triumful purului, neascuns de complotul "substanței III -INTENSITATE ARTISTICĂ - Soutine X Soutine Portretul lui Madeleine Castaing El X Soutine Boy din cor BINE artă", durere, rămâne, pentru că însăși dorința de a vedea frumusețea în toate se aseamănă cu dorința de a te convinge pe tine și pe alții că nu există frică dacă privești și vezi Portretele lui Soutine nu au, probabil, analogii Este posibil să compari chipurile pe care le-a pictat cu fotografii, chiar și cu fotografii de film O femeie frumoasă din portretul său se transformă într-una urâtă ("Portretul lui Madeleine Castaing", , MSI), dar în "urățenie", la început înspăimântătoare, se vede o nesiguranță atât de emoționantă, atât de originalitate și, în cele din urmă, o astfel de nesiguranță individualitate zdrobitoare care face chipul de neuitat semnificativ și nobil, pictura solemnă a pre- rotește o aproape satira într-un madrigal rafinat Și chiar și fețele de "oameni mici" - cântăreți, servitori, bucătari, fețe amuzante, adesea cu adevărat neînsemnate, capătă aproape măreție în cadrul acestor inflorescențe albe, stacojii, vibrante, ca ale lui Goya, unde fiecare trază are propria arhitectură, propriul său sens ascuns A găsit relativ repede recunoașterea Colecționarul american Dr Albert Barnes, după ce a văzut câteva zeci de lucrări ale Soutine de la un prieten al lui Modigliani și un vânzător al picturilor sale, Zborovsky (Zborovsky era deja disperat să vândă măcar una), le-a cumpărat pe toate Acesta a fost începutul succesului "Stupul" și un atelier mizerabil pe Cité-Falgter au fost uitate, Soutine a câștigat respectabilitate și prosperitate Dar viața interioară cu greu s-a schimbat în același timp Aceeași sete și durere spirituală îl arde pe artist, iar după picturile sale nu devin diferite în viziunea lor asupra lumii, devin mai profunde, mai artistice, mai ascuțite Sentimentul vieții ca suferință și pictura ca o sperietură pentru a o depăși, vor rămâne pentru totdeauna dominanta drumului creator al lui Soutine Și veșnic MODERNISM Artă din prima jumătate a secolului XX nemulțumire: și-a rupt picturile când a putut, le-a cumpărat de la Marchani pentru a le distruge dacă le considera fără succes În , a fost publicat un mic, dar elegant și precis studiu despre Soutine, scris de Eli Faure "Ei cred că Soutine se angajează în deformare de dragul deformării, ca din cauza unei dorințe perverse de a surprinde, dacă nu de a revolta privitorul Aceasta este o greșeală gravă Suferă în fața pânzelor sale prea informe, în care lumea lui minunată se clătinește, parcă în interiorul său Pasiune pentru proporționalitate și acuratețe a proporțiilor, pentru arhitectură și chiar anatomică echilibrul îl chinuiește - acolo ar trebui să cauți sursa acestor forțe contradictorii care îl sfâșie fără milă Pe lângă cele spuse de Fore, Soutine este chinuită de singurătate, sunt mulți prieteni și admiratori extrem de apreciați în jurul lui, alături de el pe panta vieții este Gerda Grot, o prietenă devotată, o femeie poreclită de el Gard (garda, paznic) ), dar nimeni nu devine martor al operei sale, nimeni nu o vede în fața pânzei Expozitii personale - Paris ( ), Chicago ( ), New York si Londra ( ) in sfarsit o expozitie reprezentativa la Petit Palais la celebra expozitie "Masters of Independent Art" in acelasi , concomitent cu Expozitia Mondiala Soutine ocupă un loc puternic și înalt, dar arta sa este la fel de singuratică în lumea artistică a anilor ca și el însuși printre prieteni A murit în timpul războiului ( ), moartea lui a fost sumbră și de rău augur, cu un strop de același grotesc grotesc care părea să fie uneori în picturile sale: a murit când el, deja bolnav de moarte, a fost salvat de la germani, transportat în secret la Paris, ascuns într-un doliu mort Printre puținii care au văzut-o pe Soutine la cimitirul Montparnasse s-a numărat și Picasso X Soutine Scara din Chartres Expresionismul a devenit o realizare concentrată a unei linii emoționale, semnificative, dar care se îndepărtează de linia tradițională de viață în artă, despre care a fost deja discutată, și parcă ar fi absorbit în domeniul său tot ceea ce este irațional, intuitiv, III TENSIUNE ARTISTICA tragic care era în cultura timpului său La urma urmei, chiar și compozițiile complet neobiective ale lui Kandinsky din anii au păstrat un biomorfism intens și au rezultat din căutările petrecute în anii Murnau, unde artistul a transformat mai întâi un peisaj aproape tradițional într-un cheag de substanță artistică explozivă, parțial încă asociat cu natura, și apoi într-o imagine abstractă la fel de emoțională Anii fac granițele dintre școlile naționale și mai fluide Yavlensky și mai ales Kandinsky, devenind treptat participanți firești la procesul artistic european, german, continuă să fie simțiți în Rusia de maeștrii ruși Când Kandinsky expune în Rusia sau ține prelegeri, se angajează în activități didactice sau administrative acolo, el este perceput ca un compatriot Conceptul de imigrație nu există încă în cercurile artistice, viața unui artist în străinătate este destul de naturală, iar pentru Rusia este o tradiție La cumpăna dintre anii și , căutările și descoperirile, precum tunetul, se rostogolesc de la maestru la maestru, din direcție în direcție, emoționând mințile și aprinzând imaginația peste tot Un singur lucru este evident: peste tot arta se desparte de o asemănare tradițională vizibilă Conform terminologiei acceptate, s-ar putea presupune că arta "se desparte de realism" Această întrebare nu este pusă în această carte Realismul nu este considerat ca o categorie determinată cronologic și ca o categorie determinată de asemănarea directă cu viața Orice dorință motivată artistic pentru o înțelegere adevărată și profundă a realității, întruchipată în lucrări de înaltă calitate artistică, nu intră în conflict cu conceptul de "realism" O privire în interiorul conștiinței, făcând vizibilă în forme ciudate, fără precedent, "sala de imagini a sufletului", nu face decât să îmbogățească cunoștințele noastre intuitive "Sala de imagini a sufletului" Paul Klee Talent pe scară largă, individualitate puternică, combinate cu intelectualismul, inteligența și antipatia pentru declarații și manifeste - o combinație rară pentru maeștrii celebri ai începutului de secol În plus - o uniune calmă și prietenoasă de figurativ și abstract Și indispensabilul cel mai strict gust, echilibru, aducând armonie în fluxul de improvizații intense libere și arzătoare Acesta este Paul Klee Cu aceste calități, el este cel mai apropiat de Wassily Kandinsky Dar talentul lui este mai restrâns și mai fragil decât cel al maestrului rus, arta sa - pur externă - este mai intimă, semnificația ei este mai degrabă de natură profundă, introvertită MODERNISM Artă din prima jumătate a secolului XX Fără a intra în detaliile biografiei sale, care nu este prea plină de evenimente, trebuie menționat: tatăl său este profesor de muzică (un german din Bavaria, cea mai poetică regiune a Germaniei), mama sa, originară din Elveția, a absolvit conservatorul la ora de voce În Elveția, nu departe de Berna, s-a născut artistul însuși Și-a primit educația artistică la Academia din München și de la Franz von Stuck Dacă Klee îi datorează ceva lui Stuck (cu excepția, poate, cunoștințe profesionale elementare), atunci cel mai probabil este doar o idiosincrazie ironică a "metaforelor sale atletice" Mitologia brutală a lui Stuk, adorată de burghezi (unde atârnau doar reproduceri ale picturilor "Păcat" și "Război"!), i-a arătat lui Klee pericolul didacticii directe și epuizarea căutărilor asupra pugilor tradiționali pentru asemănarea vieții, chiar aromate cu alegorii formidabile În a făcut o lungă călătorie în Italia Și totuși, cu o admirație incontestabilă pentru arta amiezii, adevăratele pasiuni ale lui Klee nu sunt asociate cu Renașterea: Redon, Cezanne, Van Gogh, Ensor și, desigur, în mare măsură Kandinsky Influențele acestor maeștri sunt vizibile, dar nu au devenit subiect de imitație directă, darămite de citare plastică Klee este incomparabil mai devotat planului decât marii săi predecesori, în timp ce chiar și la Cezanne suflarea spațiului este palpabilă - chiar lipită în pânză, dar strâns, elastic, sfâșietor în infinit, ca materia născută în spațiu Cezanne are o lume trecută prin conștiință și recreată pe pânză, în timp ce Klee are o detașare fragilă, chiar și o anumită timiditate a unui observator care încearcă să pară conștiincios, copilăresc spontan Nu se joacă cu percepția copiilor se străduiește pentru aceasta cu pasiunea unui căutător al unui proto-limbaj uitat, dar infinit de important A admirat sincer arta copiilor, încercând să înțeleagă imediat creativitatea lor intuitivă și chiar să folosească într-o oarecare măsură mișcările lor emoționale ("Dans, monstru, pe muzica mea dulce", , MOG) Se știe că Klee a revenit la ideea de "a deveni aproape primitiv" Odilon Redon i-a dat un impuls puternic pentru a înțelege imaginile profunde ale subconștientului Dar pictura lui Redon este prea tangibilă, "corpeală" pentru Klee Ceea ce este teribil, doar vag ghicit, se simte mult mai formidabil și semnificativ decât ceea ce este descris în detaliu (se știe cum s-a intensificat sfârșitul lui Gogol Viy atunci când autorul, la sfatul urgent al unui critic, a privat monștrii de un beton, aspectul detaliat) Intelectualismul și conștiința artistului, suprasaturate cu asociații complexe, fug de materialitatea dureroasă a fantomelor lui Redon Durerea, anxietatea, bucuria, presimțirile se deplasează într-un spațiu mai rarefiat, parțial eliberat de gravitație, unde nu există loc pentru volume, ci pentru un joc agitat și elocvent de planuri unghiulare, culori și aluzii plastice Fiul muzicienilor, Paul Klee și el însuși un iubitor de muzică; ca Ingres, cântă la vioară, este un fan al lui Bach și Mozart și un ritm strict III "INTENSITATE ARTISTICĂ "Sala de tablouri a sufletului" Paul Klee insensibilitatea picturilor și desenelor sale introduce claritatea armonică a "epocii de aur" în structurile plastice ale timpurilor moderne Pasiunile sale literare sunt Hoffmann și Edgar Allan Poe Și era necesar să posedă exclusivitatea spirituală a lui Klee, pentru ca, iubindu-i pe acești scriitori, Mozart și Redon, să nu cadă într-un pasism rafinat, ci să creăm o sinteză curajoasă a vechii culturi și a culturii care tocmai se ivi Klee, spre deosebire de mulți dintre colegii săi contemporani, nu se grăbea să nege existența și să răstoarne idolii În acest sens, el a fost apropiat de Thomas Mann și Hermann Hesse: acești scriitori au creat un nou univers cultural și o nouă structură a gândirii artistice, menținând o tandrețe pentru clasici, în special pentru romanticii germani, și dând-o mai departe eroilor lor În acest sens, geniul lui Klee, cu tot cosmopolitismul său, rămâne în întregime în tradiția germană Jocurile subconștientului din picturile lui Klee sunt complexe și mai puțin agresive Comparațiile cu "Jocul de mărgele de sticlă" (precum și comparația dintre creativitate și imaginea umană a lui Klee și Hesse în general) sunt atât de insistent solicitate în text încât provoacă alarmare prin evidenta lor superficială Cu toate acestea, uneori, evidentul se dovedește a fi destul de corect Deși legăturile textelor lui Hesse sunt vizibile doar cu unele aspecte (deși foarte importante) ale artei lui Klee, felul său de a gândi, asociațiile sale literare, Hesse însuși este în general mai aproape de Klee decât eroul romanului încă nescris "The Glass Bead" Joc" - în picturile artistului nu există extaz abstract al repetițiilor din ce în ce mai complexe ale combinațiilor abstracte și nu este amenințat de catastrofa spirituală a lui Joseph Knecht Există prea multă suferință și compasiune în arta lui Este dificil să-l atribui nu doar unuia, ci chiar mai multor domenii specifice Până în , Klee a locuit la München Avea peste treizeci de ani (născut în ) când a făcut cunoștință cu Kandinsky și pictura sa Curând, Klee devine membru al grupului Blue Rider Multă vreme a pictat doar în acuarelă, fiind lucrări de acuarelă pe care a participat la cea de-a doua expoziție a asociației ( ) Acolo Klee a făcut cunoștință cu pictura lui Delaunay În același an, în compania lui Mark și Macke, îl vizitează pe maestrul francez la Paris Prin Delaunay, Klee a putut simți și recunoaște cele mai diverse aspecte ale vieții artistice pariziene de atunci Tocmai în , prietenul său, poetul Blaise Cendrars, s-a stabilit în casa lui Delaunay Cunoașterea cu Cendrars, acest geniu universal al înaltului modernism, cu Fernand Leger, cu poetul Ivan Goll - participanți la realizarea desenelor animate "Chapliniade" și "Charlie Cubistul" (mai târziu Leger, folosind o serie de idei și asocieri cu Cendrars) ', va crea faimosul său "Baletul mecanic") este, fără îndoială, un eveniment Klee absoarbe nu numai idei pur plastice, ci și întregul strat clocotitor al noii culturi artistice polivariante cu îndrăzneala și ruptura sa decisivă cu tradiția Apoi i-a cunoscut pe Picasso, Braque și mulți alți artiști Experimentele lui Delaunay au fost de mare interes pentru Klee, chiar și-a tradus eseul "On Light" în germană și l-a publicat în în jurnalul "Storm" Orfismul și cubismul îl ocupau fără îndoială și profund MODERNISM Artă din prima jumătate a secolului XX Dar dacă el a fost într-adevăr un cubist, un orpist, un expresionist este mai degrabă o întrebare inactivă, Klee nu are nici agresivitate pictorică, nici pasiune amară, nici nu urmărește în general o altă alegere decât a lui În anii , cu greu era posibil, și nu era necesar, să crească olimpienii de avangardă conform barăcilor de definiții stilistice rigide - fiecare dintre ei este mai mare decât orice direcție Dar formarea "dada", a expresionismului, a suprarealismului și a picturii non-obiective este de neconceput fără Klee, precum și fără Picasso Principalul lucru este că Klee poseda capacitatea divină de a arăta lumea reală în asociații plastice îndepărtate, aproape animate, dar el este departe de polifonia puternică a abstracțiunilor lui Kandinsky El este în exterior, oricum - mai intime și, probabil, nu mai puțin tensionate în interior, deși uneori stricte până la o asceză rafinată Nu obiectele și fragmentele lor, nu fragmente de gânduri materializate îl ocupă pe artist, ci conexiunile ascunse, "câmpurile de tensiune" care se formează între ele Numele său ocupă pe bună dreptate un loc printre primii maeștri ai artei non-obiective - alături de Kandinsky, Malevich, Mondrian sau Delaunay Dar, creând lumi non-figurative, el nu se străduiește deloc să creeze un fel de substanță extramaterială "Conexiunea cu realitatea" este un concept compromis de concepte oportuniste, dar cu toate acestea destul de potrivit aici Cu toate acestea, realitatea lui Klee nu este un obiect, ci conștiință (și aici se apropie de Kandinsky) Expresionistii au o realitate transformata de pasiune si durere si exprimandu-le exact În abstractizare - depășirea materialului Suprealiștii - materializarea subconștientului Klee, pe de altă parte, creează o mitologie poetică a vieții mentale, versuri plastice și colorate ale sferelor inconștiente Este liber de consistență dogmatică, rădăcinile lui sunt adânci și nu intră în dispute cu nimeni În , una dintre primele, fără a pretinde a fi descoperiri teoretice, a înregistrat un act de "automatism" artistic: a tras o linie cu ochii închiși, încercând să transmită ceea ce se vedea cu "ochiul minții", pe care Andre Breton , șeful suprarealismului, și-a amintit chiar mai bine de un sfert de secol mai târziu Nu este atât de important dacă Klee l-a cunoscut pe Thomas Mann sau pe Hesse , dar a respirat același aer cu acești înțelepți, a putut înțelege lumina intuițiilor lor și decăderea îndoielilor care îi chinuia "Visezi să părăsești acest timp, această lume, această realitate și să intri într-o altă realitate mai potrivită pentru tine, o lume fără timp Știi unde se ascunde această cealaltă lume și că lumea pe care o cauți acolo este lumea propriului suflet Doar în propria ta inimă trăiește acea altă realitate după care tânjești Nu pot să-ți ofer decât ceea ce porți deja în tine, nu pot să-ți deschid o altă sală de imagini, cu excepția sălii de imagini a sufletului tău Te voi ajuta să-ți faci propria lume vizibilă doar și totul " Acestea sunt cuvintele lui Pablo, eroul din Hesse, rostite în teatrul "Numai pentru nebuni", unde taxa de intrare este mintea III "PUTAREA ARTISTICĂ " -Picture Hall of the Soul Paul Klee Evidentitatea alarmantă a paralelei Klee-Hesse nu este un motiv pentru a o ignora Opozițiile lui Klee rezonează și cu judecățile lui Hesse: tragicul - orficul, omul - Dumnezeu, nevoia - libertatea, Wagner - Mozart La fel ca eroii romanelor timpurii ale lui Remarque, Klee a supraviețuit războiului și unei întoarceri dificile (a plecat în armată la câteva zile după ce prietenul său Franz Marc a murit lângă Verdun); dar ca și până acum, viziunea sa artistică este transformată în suflet El este ocupat cu ideea că enormitatea lumii contribuie la abstractizare (peace is figurative(tm)) Influențele sunt pe cât de evidente, pe atât de trecătoare Există ecouri vagi ale culorii fauviste, tensiunea densă a lui Cezanne și structura cubistă în cea mai puternică pictură în acuarelă Red and White Domes ( , HSV) Este greu să nu vezi impactul peisajelor Murnau ale lui Kandinsky în Vila R a lui Klee din (anul demobilizării) (Kunstmuseum Basel) O flacără groasă de nuanțe purpurie, întunecată - care nu distruge avionul - se deschide în infinit, dar prin această lavă pitorească se vede liniaritatea fragilă a unui desen reînviat, realizat fie de mâna unui artist înțelept sofisticat, fie de un copil strălucit - Tehnica frecventă a lui Klee El măsoară conștiința tulburată a adultului de sensibilitate P Klee Domuri roșii și albe PRIN ÎNȚELEPCIUNEA POVESTIEI DE NEUTITAT Dar iar în povești seducătoare (Încantarea peștilor, , Muzeul de Artă, Philadelphia) țese o anxietate infernală Această imagine se remarcă și prin faptul că personaje din lumea cubistă trăiesc printre siluetele strălucitoare ale peștilor magici În , Klee a acceptat oferta lui Walter Gropius de a coopera cu Bauhaus și timp de zece ani (din ) a fost profesor la renumitul centru științific și educațional din Weimar, apoi la Dessau, și a desfășurat acolo o muncă grea și nobilă Desigur, ca și Kandinsky Klee a părăsit Germania în și a trăit până la moartea sa în patria sa, Elveția Munca de predare sistematică și reflecțiile îndelungate asupra teoriei artei șlefuiesc constant gândul și îl îndreaptă spre crearea celor mai saturate și concentrate formulări plastice și colorate Cu toate acestea, Klee nu era deloc străin de teorie, deși judecățile sale erau mai degrabă profesionale decât viziunea asupra lumii, de natură filozofică, ca mulți maeștri ai clasicului MODERNISM Artă din prima jumătate a secolului XX P Klee, Vila R avangardă A lăsat trei volume de scrieri și un jurnal interesant Picturile lui Klee, unite prin conceptul de "Pătrate magice", poate creațiile sale cele mai încăpătoare și personale, au fost scrise tocmai în perioada sa "Bauhaus" Aceasta este probabil sinteza perfectă a abstracției libere și a fluxului de asociații pline de căldura cea mai interioară a vieții, combinația dintre memorie cu impresia directă, foarte des amintită aici "sala de imagini a sufletului" despre care vorbea Hesse Ca și cum substanța eliberată, mobilă a subconștientului, care se revarsă în canalul unei minți "structurate" calme, iluminate, se realizează în litere simple, "primare", ca niște semne străvechi forme "Pătrate magice" este numele corect Dreptunghiuri multicolore se ating unul de celălalt cu o tensiune blândă, dar insistentă, ca niște lumi luminoase pline de energie puternică între alte lumi (cât de aproape III "TENSIUNEA ARTISTICĂ ^ Sala de imagini a sufletului" Paul Klee P Klee, casă rotativă Acest lucru se datorează aspirațiilor sale filozofice către "Lumi mici!" a lui Wassily Kandinsky, creând din nou și din nou un univers nesfârșit, autogenerator (în jurnalele sale, tânărul Klee a menționat în mod repetat că în gândurile sale "pământul se retrage înaintea cosmosului" ) Dar acest cosmism este simplu, ca "algele" de pe paharul lui Leverkün ("Doctor Faustus" de Thomas Mann) Și la fel ca aceste alge, este organică, vie și rezistentă, ar putea fi asemănată, pe baza seriei metaforice moderne, cu un fel de Solaris, care a dobândit, dacă nu armonie deplină, dar un echilibru de lumină (unul dintre cele mai puternice impresiile trăite de Klee în tinerețe este contemplarea peștilor și a animalelor marine în Acvariul din Napoli) O sinteză ciudată de căutări minuțioase, încercând să pară achiziții improvizate, Pătratele Magice fie evocă asocieri îndepărtate cu ordinea dinamică a vitraliilor gotice misterios de luminoase și a muzicii pentru orgă (Old Chords, , colecție privată, Basel), fie aproape realizate într-o imagine vag ghicită a Veneției ("Orașul pe lagună", , colecție privată, Berna), apoi intră într-un joc de dialog de carnaval cu cubismul ("Little Blue Devil", , colecție privată, Berna) În general, Klee tinde să folosească limbi de multe tendințe, ci mai degrabă ca o modalitate de a-și "traduce" fanteziile într-un dialect deja existent, fără a fi deloc impregnat de o mentalitate extraterestră Simțind natura cosmică a lumii, Klee nu cunoaște (nu vrea să știe) gravitația: sus și jos sunt categorii străine artei sale Învârtindu-se încet într-o ceață aurie a "Casa rotativă" ( , colecția Thyssen-Bor- MODERNISM Artă din prima jumătate a secolului XX nemissa) Ferestrele clădirii sunt proiectate spre exterior, casa este vizibilă din stradă și din interior în același timp, dar aceasta nu este doar o "întindere a volumului în timp" cubistă Iată din nou "sala de tablouri a sufletului", vizibilul, sintetizat cu enemabilul, lumea răsturnată, răsturnată în interiorul sufletului Și din nou din Hesse: "Celui care a experimentat dezintegrarea "Eului" său, îi arătăm că el poate întotdeauna să recompună bucățile din acesta în orice ordine și, prin urmare, să obțină o varietate infinită în jocul vieții " Dar și aici, Klee nu are deznădejde, disperare sau decădere Însăși ideea de haos, pe care el o percepe drept pericolul fricii și al ignoranței, este prin definiție exclusă din arta sa "Haosul ca antiteză a ordinii nu este haos propriu-zis, haos real; acest concept este "localizat", condiționat în raport cu conceptul de ordine cosmică și perechea ei Adevăratul haos nu poate fi aprobat pe un plan de echilibrare, rămâne mereu dezechilibrat și incomensurabil că simt un fior " Logica plastică din picturile sale evocă un sentiment de iluminare, durere și anxietate nu implică o întoarcere la haos și neant Alături de marii săi contemporani - Picasso, Malevici, suprarealişti - a rămas preotul profesionalismului rafinat, dar absolut strict Ilustrii scuturatori ai fondurilor de ten calm la-i! sacrificii purtate în numele viitoarei creații sau pur și simplu ca gest artistic Și adesea praful și fumul ruinelor pe care le-au lăsat au făcut dificilă distingerea semnificației și chiar a contururilor descoperirilor pe care le-au făcut Klee este concentrat pe el însuși ; El se adresează subconștientului nu cu groază sau interes morbid, ci cu zâmbetul strălucitor al înțeleptului și bunului Freud P Klee Peștișor de aur III TENSIUNEA ARTISTICĂ Picture Hall of the Soul Paul Klee P Klee mega- K sesiuni coanalitice" parcă în acompaniamentul lui Mozart Nu toată lumea își amintește câte melodii neașteptate, amenințătoare, uneori jale, izbucnesc în menuetele lui Mozart, nu toată lumea poate discerne amărăciune în inflorescențele jubile ale lui Klee, în plexurile ironice ale replicilor sale fragile și animate Iar în desenele sale se poate ghici uneori mobilitatea uluitoare și veselă a viitoarelor mobile, acești roboți generați de artă, care la vremea aceea nu prea interesau contemporanii săi "După ce ai învățat regulile, vei reuși să faci schimbări", a spus pictorul chinez Shi-tao, iar Klee este unul dintre cele mai bune exemple în acest sens: sistemul său inovator grandios își are rădăcinile în primul rând în cultură, cunoaștere, gust, în înțelegerea faptului că orice artă este doar o parte a lumii artistice I Poate de aceea a fost atât de liber și curajos în experiment, atât de vesel și neagresiv în căutarea sa, chiar și destul de revoltătoare, în anii a făcut păpuși cu motive "gata făcute" în maniera lui Duchamp ("Spiritul a unei cutii de chibrituri") Dar a rămas doar un joc de talent Klee era străin de pasiunile fanatice ale avangardei cu intransigența ei sumbră, precum și de tensiunea socială a expresionismului și cu atât mai mult de conținutul social Da, iar aspirația lui către subconștient nu avea nicio legătură cu Dali, al cărui dar uriaș era atât de des schimbat cu fantezii false guignol, sau chiar cu construcțiile intelectuale înghețate ale lui Magritte Replicile excelente ale lui Rilke despre Clay sunt cunoscute: "Așa cum cei care au naufragiat sau strâns în gheața polară, depășindu-se pe ei înșiși, se străduiesc să-și pună pe hârtie observațiile și experiențele până în ultimul moment, pentru ca viața lor să tragă o urmă pe marginile curate ale foii, unde nimeni a fost capabil să ajungă înainte, așa că Klee apare ca un registrator al tuturor interconexiunilor și coparticipărilor la fenomenele acestei lumi, deși acestea din urmă în sine sunt deja incoerente și se îndepărtează de el și sunt atât de inutile pentru el încât el, " іѵе і| d'absence" (beat de inexistenţă), numai ca şi cum se luxează în sărăcia lui, este capabil uneori să folosească formele lor Aici, probabil, începe propria lui "clarviziune" " El a păstrat acea lejeritate reţinută a adevăratului înțelepciunea artistică, care în secolul XX era o mare raritate Arta sa a sintetizat descoperirile secolului al XX-lea, a fost descoperită MODERNISM Artă din prima jumătate a secolului XX problemele intelectuale ale vremii, nu se străduia după dogme și nu se temea de riscuri Secolul nostru nu a lăsat astfel de exemple Sau aproape deloc lăsat - cel puțin într-o versiune atât de pură, cristalizată În , a pictat tabloul "Bingul roșu" (MSG) Încet, cu un fel de aroganță detașată, un balon cu aer roșu se ridică pe cerul transparent și plictisitor Cum a reușit artistul să creeze acest sentiment constant de ridicare în liniștea amorțitoare a imaginii? Misterul planurilor de culoare unghiulare, cu ritmul său sincopat, creează, aparent, fie o aparentă condensare a aerului, fie o mișcare care evocă un sentiment de luminozitate, o decolare spre nicăieri, verificată cu acuratețe matematică intuitivă Dar calculul - se dizolvă într-o ceață luminoasă de nuanțe prețioase ale cerului, pictată parcă în picturile vechii venețieni - cu tandrețe artistică scrupuloasă Nu există nici "muzica spartă" a lui Salieri, nici extazul mișto al "jocului de mărgele", ci mai degrabă o formulă criptată, o metaforă plastică a catharsisului secolului XX, eliberată de declarațiile și manifestele verbale și picturale insistente și zgomotoase atât de caracteristice de el În secolul XX, alături de Kandinsky, Klee este unul dintre puținii maeștri ai unei persuasiuni rafinate și intelectuale Și dacă este cunoscut puțin mai puțin, nu este pentru că ar fi inferior oricui altcineva Secretul este altceva, probabil tocmai în faptul că în arta lui Klee rămâne un spațiu criptat, nu se deschide spre privitor, nu îl copleșește, ci păstrează tăcerea și capacitatea de a conduce un dialog cu fiecare privitor în mod individual P Klee Foaie încrucișată P Klee Omul tăiat III -INTENSITATE ARTISTICĂ - "Sala de imagini a sufletului- Paul Klee La sfârşitul anilor - , în cadrul majorităţii mişcărilor radicale, "componenta comportamentală" se intensifică, sau chiar devine principala "componentă comportamentală", care mai târziu - printre dadaişti, duchamp, suprarealişti - va deveni dominantă, uneori chiar întunecând operele de artă în sine cu interpretări enigmatice Opoziția față de durere a devenit - alături de valorile "eterne" (și familiare) - jocul Și deloc ca o cale ieftină către uitare Uneori, și ca o opoziție curajoasă față de durere, ca o cale curajoasă către alte lumi Asemenea eroului Hesse din "Lupul vișten", încă nescris, artiștii s-au uitat în glumă în "Teatrul numai pentru nebuni", unde au descoperit adevăruri simple și uitate în prezentări ciudate și instructive P Klee Minge roșie IV "MARE EXPERIMENT" : TRIUMF ȘI TRANSFORMARE Omul este condamnat, timpul triumfă Iuri Trifonov Rilke a remarcat cu inteligență: " Scriitorii ruși de fapt nu au aproape nimic de-a face cu artele vizuale Par niște oameni extrem de preocupați care, privind în depărtare, sunt plini de gânduri grele și, prin urmare, nu observă deloc natura; sunt ca niște muncitori care seara, când stelele se revarsă pe cer, își înclină sprâncenele, gândindu-se la greutățile zilei Viața unui rus trece în întregime sub semnul unei sprâncene înclinate, sub semnul reflecției profunde, după care orice frumusețe devine inutilă, orice strălucire devine falsă El își ridică privirea doar pentru a o fixa pe un chip uman, dar în ea nu caută armonie sau frumusețe El caută să-și găsească în el propriile gânduri, propria suferință, propriul destin și acele drumuri surde pe care au trecut nopți lungi de nedormite, lăsând aceste urme Rusul se uită la vecinul său fără rost; o vede, o experimentează și suferă odată cu ea, de parcă înaintea lui ar fi fost propriul său chip într-o oră de nenorocire Acest dar special de viziune a adus mari scriitori: fără el, nu ar exista Gogol, Dostoievski, Tolstoi Dar nu poate crea mari artiști O persoană rusă nu are suficientă nepasiune pentru a privi o față dintr-un punct de vedere pitoresc, adică calm și dezinteresat, ca obiect, fără a lua participarea omului la ea; de la contemplare, trece imperceptibil la compasiune, iubire sau disponibilitatea de a ajuta, adică de la conținutul figurat la conținutul complotului Nu este o coincidență că artiștii ruși scriu "comploturi" de mult timp " Lev Tolstoi, preocupat mai ales de beneficiul public pe care arta îl poate aduce, i-a scris destul de serios lui Nikolai Ge: "Poți să faci o imagine a beție?" Ge era mult mai ocupat cu problemele metodei de implementare și cu esența ideii: "Am tot încercat să-și exprim sufletul, e clar că aparența nu poate avea niciun interes " Chiar și ideolog al Wanderers, artistul este complet tradițional, realist în MODERNISM Artă din prima jumătate a secolului XX În sensul cel mai direct și întemeiat al cuvântului, Ivan Nikolaevici Kramskoy a simțit importanța noii poetici: "După Karamazovi (și în timp ce citeam), de mai multe ori m-am uitat în jur și am fost surprins că totul se desfășoară ca înainte și că lumea nu se răsturnase pe axa ei Într-un cuvânt, este ceva profetic, înflăcărat, apocaliptic în așa măsură încât părea imposibil să rămânem în locul în care ne aflam ieri, să purtăm sentimentele cu care ne-am hrănit, să te gândești la altceva decât la teribila zi a judecății " Kramskoy a fost un cititor talentat În general, artiștii ruși au înțeles literatura mult mai bine decât scriitorii au înțeles pictura În ceea ce privește percepția celui mai recent tablou francez de către scriitorii ruși, exemplul propus este perceput ca o farsă tragică Referitor la pictura timpurie a lui Edouard Manet "Nimfa și satirul", care a ajuns destul de accidental la expoziția din la Academia din Sankt Petersburg, recenzentul a scris: "Pictura "Nimfa "este expusă, desigur, cu intenția" a unui lucru plat și a dat trupului nimfei culoarea unui cadavru de cinci zile " Și mai departe: "Artistul străin Manet (de la Paris! - spune catalogul) s-a remarcat trimițând Nimfa și Satirul la noi expoziţie Nu există nimic mai slab decât această imagine în expoziție Desenul, aranjarea figurilor, colorarea - toate acestea sunt atât de greșite încât ne minunăm involuntar de curajul artistului francez Dar cel mai spiritual lucru este că Manet a numit o mie de ruble pentru imaginea sa argint" Recenziatorul a fost Dostoievski Artiștii înșiși erau destul de preocupați de dialogul tăcut cu arta occidentală La o scrisoare de la Kramskoy, care se temea că în căutarea luminii și a aerului se poate pierde "cea mai prețioasă calitate a artistului, inima", Repin a răspuns: " Sarcina noastră este mulțumită Chipul, sufletul omului, drama vieții, impresiile naturii, viața și sensul ei, spiritul istoriei - acestea sunt temele noastre, mi se pare; culorile noastre sunt un instrument, ele trebuie să ne exprime gândurile, colorarea noastră nu este pete grațioase " Surikov a susținut că "francezii au stăpânit partea cea mai bună și cea mai fericită a vieții - aceasta este aspectul, înțelegerea frumuseții, a gustului Sunt adânci în aparență În a fost de acord că "contesa Manet este mai presus de orice idee" Mai mult, acest adept al picturii istorice filosofice semnificative și-a găsit curajul de a-l percepe chiar și pe Picasso independent și profesional: "Un artist adevărat ar trebui să înceapă orice compoziție în acest fel: cu unghiuri drepte și mase generale Iar Picasso vrea doar să se oprească aici, pentru ca puterea de exprimare să fie mai puternică Este înfricoșător pentru publicul larg Iar artistul este foarte clar " IV MARE EXPERIMENT-: TRIUMF ȘI TRANSFORMARE Este clar că arta plastică rusă putea fi percepută și apreciată în lume doar atunci când era capabilă să privească lumea "din punct de vedere pitoresc" (R M Rilke) Cele de mai sus nu diminuează realizările picturii rusești, ci doar subliniază faptul indubitabil că, în primul rând, specificul școlii naționale de artă a contribuit la izolaționismul acesteia și, în al doilea rând, că apariția tendințelor avangardiste în Rusia a apărut împotriva unei fundal mult mai tradițional decât în Occident, care era perceput mult mai senzațional și era mai tare, mai dureros și mai eficient Rusia nu a fost întărită de senzații artistice, ca Franța Descoperirea rusă a fost condamnată să devină rapidă, înapoierea obligată să se grăbească, era necesar, neavând timp să experimenteze profund perioade semnificative ale mișcării culturii, să înțeleagă trecutul, să construiască prezentul, să proiecteze viitorul Până de curând, secolul trecut se certa cu cel nou pe scene, expoziții, pe paginile ziarelor și revistelor Nu i s-a părut ciudat că prima expoziție a Lumii Artelor a fost amenajată în sălile Academiei de Arte; Diaghilev a avut o polemică dură cu Repin și Stașov, dar a certat Asociația Artiștilor din Moscova pentru că a imitat secesiunile (în esență, căutarea modernității), crezând că aceasta este "cea mai teribilă rutină a timpului nostru" , deși Lumea Artei revista a publicat în fotografii făcute la Expoziția Mondială de la Paris, unde domnea Art Nouveau Iar grafica revistei în sine nu a trecut de limbajul picant și sofisticat al Art Nouveau La Moscova și Sankt Petersburg, simboliștii germani și participanții la secesiunile condamnate de Diaghilev își arată lucrările Aproape în același timp, apar picturi aparent incomparabile: "Trecerea Alpilor a lui Suvorov" de Surikov și "Doamna în albastru" de Somov "Râsul" lui Malyavin, supus criticilor derogatorii de către Stasov, primește o medalie de aur la Paris, precum și operele lui Serov și Korovin În ciuda tuturor, Vrubel își dobândește gloria târzie, Și totuși a fost o perioadă mai degrabă de dialog decât de confruntare În Rusia, a venit momentul, care se numește acum "Epoca de Argint" La începutul secolului, arta s-a schimbat rapid Cu toate acestea, pentru majoritatea cititorilor și spectatorilor, pentru intelectualitatea liberală rusă, rolul mesianic al artei a rămas în continuare o prioritate Schimbările în limbajul artistic nu au ocupat încă atenția generală: indiferent cât de inovator în domeniul formei artistice, de exemplu, Dostoievski, cărțile sale au fost percepute în primul rând ca fenomene morale MODERNISM Artă din prima jumătate a secolului XX În Occident, ideile sociale îndrăznețe au fost cel mai adesea realizate într-o nouă formă de artă, în timp ce în Rusia, de regulă, într-o formă mai mult decât tradițională Isprava Wanderers a fost parțial percepută ca autodistructivă: predicarea verbală și în artele vizuale se transformă într-un rigorism legat de limbă Noul timp care a venit a adus cu el nu numai speranțe, ci și anxietate și dezamăgire Afacerile grandioase ale culturii ruse, așa cum am menționat deja, la începutul secolului păreau să nu reziste noilor ritmuri și s-au topit fără a fi finalizate Gândirea creatorului a fost înaintea formelor tradiționale și a genurilor tradiționale; sub năvălirea unor noi pasiuni și gânduri, vechile structuri artistice s-au prăbușit Și în spatele ruinelor lor fumegătoare, doar un ochi foarte pătrunzător putea discerne zorii întunecați ai artei New Age Apoi toate acestea au fost percepute nu atât ca un început, ci ca un declin, "de-kadenshchina", o batjocură față de înțelegerea obișnuită a frumuseții Chiar și impresionismul în ochii privitorului tradițional era plin de pericolul de a răsturna fundațiile Cultura de atunci este marcată de suferință trufașă și rafinată În saloane, această tristețe gânditoare a fost schimbată cu rafinament meschin și pretențios, creându-și propria artă, propria literatură, un fundal oarecum stânjenitor, dar cu siguranță curios, pe care s-au evidențiat figuri de mare anvergură, parțial afectate și ele de acest atotpătrunzător anxietate, dar nu mai percepută ca o delicatesă, ci ca o dramă istorică La acea vreme, chiar și arta înaltă a scăpat cu greu de un strop de salonism, dar nivelul artei de fundal era relativ ridicat Acest lucru a fost facilitat în mare măsură de cercul în creștere și subțiere de spectatori, patroni luminați și dezvoltarea criticii profesionale de artă Cultura rusă s-a eliberat încet și ezitant de centricitatea literară absolută Scriitorii încă se simțeau a fi fenomenul principal și complet autosuficient în viața spirituală a societății, deși Cehov, de exemplu, avea un sarcasm sănătos în această privință Literatura a fost singurul fenomen al culturii ruse care a avut o semnificație absolută pentru cultura mondială Tolstoi și Dostoievski, mai târziu Cehov au șocat Europa Cu toate acestea, poezia rusă - de la Pușkin până la Epoca de Argint - a rămas terra incognita pentru Occident Ce să spun despre artele plastice Rătăcitorii nu au intrat în contextul picturii mondiale; în Occident ei puteau fi percepuți doar de scriitorii obișnuiți de zi cu zi La sfârșitul secolului al XIX-lea în Rusia, literatura nu mai era "conducătorul gândurilor" necondiționat Chiar și Tolstoi a fost perceput nu atât de mult ca creator de mari opere (cele mai bune IV MARE EXPERIMENT: TRIUMF ȘI TRANSFORMARE le-a fost deja scris), cât de purtător de conștiință națională, de profet Literatura "nouă" nu a fost considerată semnificativă Ei îl priveau pe Cehov în același mod în care eroul piesei sale "Pescărușul", scriitorul Trigorin, se uita la sine: " a fost un scriitor bun, dar a scris mai rău decât Turgheniev" Seriozitatea excesivă atât a literaturii, cât și a artei ne-a făcut să ne amintim din nou Vladimirka lui Levitan, un tablou în care calități picturale excelente erau îngropate sub greutatea semnificației politice Pentru o nouă generație de artiști, socialitatea directă devenea imposibilă Cu sensibilitate, cu capacitatea de a-și simți individualitatea prin familiarizarea cu Europa, arta rusă a acumulat aproape instantaneu realizările avangardei europene, abia în curs de dezvoltare, a combinat-o cu propria experiență și intuiție "Numai un rus a dobândit deja capacitatea de a deveni cel mai rus doar atunci când este complet european" (Dostoievski) Niciunul dintre francezi nu i-a trecut prin cap, de exemplu, să aibă grijă de puritatea originilor naționale a descoperirilor lor; șovinismul estetic era de neînțeles în Occident Creatorii ruși ai avangardei, aproape încă de la primii pași, s-au grăbit să se disocieze de rădăcinile occidentale "Nu era nevoie să fim altoiți din afară - ne-am repezit în viitor din " (V Khlebnikov) "Arta țării mele este incomparabil mai profundă și mai semnificativă decât tot ceea ce știu în Occident " (N Goncharova) Occidentul, în opinia ei, a fost doar un conducător al descoperirilor antice orientale Au existat, desigur, și alte păreri: "Aici nu a existat nici măcar dorința de a topi ceea ce s-a împrumutat din Occident, de a ascunde capetele în apă: au ieșit de pretutindeni, futuriste, cubiste, neoimpresioniste" ", au uitat nepăsător să le îndepărteze, sau poate i-au lăsat cu o sfidare pe "Este cu adevărat important? La urma urmei, esența nu a fost în asta, ci în faptul că lumea s-a deschis într-un mod diferit, și a fost necesar să se povesti despre asta cât mai detaliat posibil în toate limbile picturale și dialectele " De fapt, tocmai în acel moment a apărut, dacă nu o singură, circulația sanguină conectată a Rusiei și a Occidentului Franța a înlocuit tradițiile germane și scandinave în mintea artistică Colecțiile Shchukin și Morozov au contribuit foarte mult la acest lucru, la fel ca și călătoriile rusești la Paris Deja la începutul anilor , Lentulov era numit acolo "a cubist a la russe", Chagall a scris un aproape cubist "Hommage a Apollinaire" Cu toate acestea, chiar și mai devreme, Nikolai Ivanovici Kulbin, un medic, un consilier de stat real, un autor de cercetări asupra problemelor psihiatrice, un artist, un teoretician al artei, o persoană capabilă nu numai să se lase dusă de idei noi, dar și care posedă MODERNISM Artă din prima jumătate a secolului XX înzestrat cu temperament social și talent organizatoric, a desfășurat o activitate nobilă și intenționată Iubitor luminat și cunoscător al artei contemporane, a ajuns în centrul căutărilor disparate și entuziasmate ale artiștilor interesați de noile tendințe, în toate modurile posibile, inclusiv financiar, încercând să-i ajute A organizat un grup de artiști - un "grup artistico-psihologic", cu entuziasm, oriunde a putut, a susținut o prelegere "Arta liberă ca bază a vieții", a scris articole (nu doar despre artele plastice, ci și despre muzică) de natură destul de excentrică, impregnată, însă, de patosul nobil al ultimului sincretism artistic, a publicat două numere din almanahul "Atelierul impresioniștilor" - oarecum de salon, dar cu articole curioase și îndrăznețe Prin eforturile lui Kulbin, la aprilie , la Sankt Petersburg, în "Pasajul" de pe Nevski, a fost deschisă expoziția "Tendințe moderne în artă" Numai Burliuk, Exter, Lentulov și Kulbin însuși erau cu adevărat "moderni" Lucrări de Benois, Bakst, Bilibin atârnau liniștit în apropiere Cu toate acestea, emoția a fost mare, expoziția a adunat în rândul publicului pasionați de "artă liberă" Curând se formează noi asociații cu tot mai mare fervoare Mai târziu a apărut atât de faimoasa "Uniunea Tineretului" (Matyushin, Guro, Shkolnik etc ), la prima expoziție (martie ) Burliuks, Larionov, Goncharova, Shkolnik, Exter și-au prezentat lucrările În urma acesteia, la Sankt Petersburg a sosit expoziția Salonul Izdebsky, care a fost deschisă în decembrie la Odesa, care a devenit probabil un eveniment decisiv în ceea ce privește conștientizarea artiștilor ruși cu privire la începutul integrării lor în arta occidentală Alături de Marquet, Braque, Vlaminck, Van Dongen, Matisse, Rousseau, Gleizes și Metzinger, alături de Yavlensky și Kandinsky, cu Giacomo Balla atârna tablouri de Goncharova, Larionov, Burliuks În același an, a apărut o traducere în limba rusă a Primului manifest al futurismului al lui T Marinetti, care tocmai fusese publicat în Paris Le Figaro Futuristii - nu atât prin arta lor, greu exprimată, cât cu intențiile, declarațiile, acuitatea socială - au devenit un fel de detonator pentru modelul comportamental rusesc Intelectualii italieni, care erau foarte conștienți de "muzificarea" ură a culturii lor naționale și visau să construiască pe ruinele ei una diferită - îndrăzneață, tehnocratică, capabilă să reînvie măreția Italiei provincializate - și-au inspirat în multe feluri colegii ruși Subversivi ruși ai fundațiilor, rigorismul la fel de obosit și persistent al Rătăcitorilor și rafinamentul și pasismul excesiv al Lumii Artelor, IV MARE EXPERIMENT: TRIUMF ȘI TRANSFORMARE D Burliuk Cazacul Mamai * a văzut în maximalismul rigid și ideile ultramoderne ale futuriștilor calea spre eliberarea atât de primul, cât și de cel din urmă Obișnuiți cu inovația artistică și schimbarea constantă, francezii erau mult mai puțin preocupați de problemele sociale, iar patosul inovațiilor lor nu era deloc patos social, precum italienii și, într-o anumită măsură, rușii Și deși creatorii avangardei ruse au fost în cuvinte împotriva conținutului special și au susținut libertatea artei în cea mai îndrăzneață și șocantă versiune, "designul verbal" persistent al fiecărei inovații i-a făcut ostatici ai aceluiași lucru social și etic Probleme La sfârșitul anului , la Moscova - prima expoziție a "Jack of Diamonds" și, de asemenea, lângă Goncharova, Larionov, Lentulov, Exter, Mashkov Konchalovsky - Kandinsky și Yavlensky, Gleizes, Moreau, trei tablouri de Malevich În cel de-al -lea Salon al lui Izdebsky, au fost reprezentați, printre alții, V Tatlin, N Kulbin și cei mai mulți dintre "frângașii de diamante" A fost o adevărată descoperire, cu toate costurile aferente: graba și judecăți categorice, rigiditatea disputelor, rivalitatea ascunsă și deschisă, încrederea în sine a tinerilor Cu toate acestea, cu toată activitatea grupurilor și grupurilor, manifestărilor revoltătoare, gesturilor și chiar teoriilor bine argumentate, evenimentele artistice reale care au marcat formarea celei mai noi arte în Rusia au fost mult mai importante Pe la mijlocul anilor , când descoperirile decisive ale lui Kandinsky aveau deja loc, dar, probabil, nu erau pe deplin stăpânite în Rusia, când Filonov și-a câștigat faima, în ajunul apariției în public a lucrărilor de reper ale lui Malevici, cele mai importante figurile și evenimentele avangardei ruse timpurii fuseseră deja pe deplin determinate În Rusia, întregul complex al artei "de stânga" a fost acoperit de termenul "futurism", iar conceptul a fost folosit ca definiție a unei inovații oarecum scandaloase, asociată în primul rând cu acțiunile demonstrative ale experimentatorilor predispuși la publicitate (de exemplu, la sfârșitul anului V Mayakovsky, A Krucenykh, The Burliuks și V Khlebnikov au pregătit un manifest "O palmă pe gustul publicului", declarând dreptul scriitorului MODERNISM Artă din prima jumătate a secolului XX N Goncharova Ciclist M Larionov Soldati pentru un experiment nelimitat) La începutul anilor - , termenul de "cubo-futurism" a fost aprobat (uneori folosit ca sinonim pentru conceptul de "avangardă rusă") Acest lucru se datorează parțial universalismului căutării maeștrilor avangardei ruse - de exemplu, Goncharova s-a autodenumit primul cubist din Rusia, a fost și autoarea unor picturi destul de futuriste (Factory, , Cyclist, , Muzeul Rusiei) Termenul a fost afirmat atât în texte și declarații teoretice, cât și critice - Mayakovsky, V Khlebnikov, V Kamensky, A Kruchenykh, D Burliuk, K Malevich, N Goncharova, M Larionov au luat parte la puternica mișcare a Avangarda rusă, M Matyushin și mulți alții, mai mult sau mai puțin legați între ei prin expoziție sau alte asociații Artiștii grupați în jurul asociației radicale "Gilea" s-au numit și "budetlyane" (versiunea rusă a conceptului de "futurism") și respingerea elementelor "învechite" și "clare" ale limbajului Cel mai important eveniment din procesul de autoidentificare a avangardei ruse a fost reprezentarea la Sankt Petersburg (decembrie ) a operei Victory over the Sun (text de Krucenikh și Hlebnikov, muzică de Matyushin, artistul Malevici) Într-un flux de declarații zgomotoase și nu întotdeauna inteligibile, cele mai înalte exemple de artă neobiectivă consistentă, formulele plastice ale noii picturi, au cristalizat - în primul rând, tablourile suprematiste ale lui Malevici - care au devenit baza artei rațional-abstracte IV "MARE EXPERIMENT-: TRIUMF ȘI TRANSFORMARE Larionov, care a intrat în istoria avangardei cu picturile sale "primitive", ca multe altele, a început cu experimente impresioniste "În timp ce majoritatea impresioniștilor ruși, care stăpâniseră doar tehnicile exterioare ale impresionismului, fie au înghețat pe aceasta, fie au trecut la alte tehnici (sau maniere) fără succesiune, Larionov a stăpânit spontan și intern deplinătatea culturii picturale și, datorită aceasta, şi-a asigurat un drum lung şi bogat al dezvoltării" (N Punin) Aspirația tânărului artist pentru valori formale i-a determinat interesul pentru impresionism ca o cale de ieșire din înțelegerea tradițională a gwa spațială, din habitatul reprodus iluzoriu al personajelor descrise iluzoriu Acele lucrări care au fost identificate de mult timp ca lucrări ale "perioadei impresioniste" în esență depășesc impresionismul Sunt complet subordonate planului pictural prețios, efectul întregului Tufa de trandafiri după ploaie ( , Muzeul Rus) captivează prin energia sa aproape agresivă, cu care lovituri ascuțite, îndreptate în diagonală, impetuoase, mișcându-se ușor de-a lungul unei curbe, ca și cum ar săpa în pânză, transformând-o într-o suprafață încordată, întinsă, parcă pulsantă În acest sens, Larionov este primul maestru rus, în a cărui interpretare metoda impresionistă, și cel mai important, arta însăși, pictura realizează - pentru prima dată în Rusia - o separare completă a texturii picturale de mediul subiect Cu el pictura triumfă în cele din urmă asupra subiectului Forța creatoare care conferă pânzei o valoare primară, "demiurgică" se apropie deja de aspirațiile lui Cezanne, care a creat în mod consecvent nu numai pictura valoroasă, ci și propriul univers Camilla Gray consideră că stilul lui Larionov este apropiat de cel al lui Van Gogh: "Larionov a folosit mișcări lungi, care aminteau de Van Gogh, creând un ritm traversant pe suprafața imaginii, o unitate picturală în care culoarea și forma ies la iveală ca esență în ei propriul drept" Acest lucru este adevărat, cred, doar parțial - defăimarea lui Van Gogh este obiectivă dualist: urmează atât logica lumii materiale, cât și, într-o mai mare măsură, logica, dacă doriți, a pasiunilor descrise, care este Larionov , în principiu, străin de MODERNISM Artă din prima jumătate a secolului XX Lumea din picturile sale, în contrast cu principiile impresioniste, exista în afara situației obiective a luminii naturale Obiectele, cerul, detaliile peisajului practic nu cunoșteau lumina și umbrele Era o anumită cristalinitate în ei, ei înșiși emanau o lumină intensă colorată Prin urmare, termenul de "luchism", propus de însuși Larionov în raport cu perioada operei sale din - , este atât de organic Această capacitate a obiectelor de a-și produce propria lumină îndreptată din interior spre exterior - în planul imaginii - a fost pentru prima dată arătată sau, dacă doriți, inventată de Vrubel, iar Vrubel a putut să întruchipeze acest lucru chiar și în desenul alb-negru Raionismul de Mihail Larionov este un fel de versiune rusă a postimpresionismului Nu degeaba lucrurile "luhiste" ale lui Larionov au fost remarcate și foarte apreciate în de Guillaume Apollinaire Raionismul a fost însă precedat de căutări complet diferite care au depășit chiar și o legătură îndepărtată cu impresionismul În , Larionov a vizitat cu Diaghilev și Pavel Kuznetsov la Paris, după care atracția pentru culoarea luminoasă, materială, intensă până la limită, energică mu no i'nu devine începutul definitoriu al artei sale: influența fauviștilor, care au devenit atât de faimoși după primul lor succes scandalos în Salonul de toamnă din , fără îndoială Sfârșitul anilor este, după cum știți, momentul apariției celebrilor primitivi care l-au glorificat pe Larionov, "seria soldaților" Raionismul a fost un fel de sinteză a impresionismului și a cubismului, dar o sinteză destul de originală Larionov însuși a susținut că în raionism au fost sintetizate cubismul, futurismul și orfismul Cunoscuta pictură "Raionismul albastru" (circa , colecție privată) este percepută ca manifestul raionismului lui Larionov Culoarea paletei impresioniste se estompează vag, dar intens în fațetele sincopate ale unei structuri complexe, care amintește în mod ciudat atât de un cristal, cât și de forme bizare de viață organică vie Este ca întruchiparea conștientizării procesului artistic de către gânditorii secolului al XX-lea - M Larionov Rayism albastru BINE IV MARE EXPERIMENT: TRIUMF ȘI TRANSFORMARE N Goncharova Evanghelist N Goncharova Evanghelist de la judecățile lui Burdyuk și Malevich despre "creșterea culorilor" până la celebrele imagini ale lui Thomas Mann din "Doctor Faustus" - creșterea excesivă a lăstarilor ciudați multicolori, marcate de tristețe profundă, ca în oamenii vii Acest tablou rezonează atât cu "Peisaj radiant" ( , Muzeul Rus) cât și cu "Malul mării" ( , colecția lui P și I Ludwig) Aici puteți găsi multe paralele - este suficient să ne amintim, de exemplu, că, în aceiași ani, Erich Heckel a scris Ziua Sticlei ( , Adunările Statului Bavarian, München), unde efectul razelor emanate de obiecte este parțial apropiat de viziunea Mihail Larionov Dar poate că numai cu Larionov a apărut și a existat pentru o scurtă perioadă de timp această sinteză capricioasă și destul de originală a cubismului și culorii Pe atunci nu era pe deplin apreciat , acum este perceput ca un fapt absolut Amploarea Goncharova a devenit evidentă chiar și atunci În orice caz, din perspectivă istorică, la acest moment pare complet de netăgăduit Puternic, saturat cu sucul profund al mamei pământ, talentul Nataliei Goncharova este unul dintre cele mai complete din avangarda rusă Mai mult, în arta ei, ca, poate, în nicio alta, se poate vedea o legătură cu originile antichității rusești, dacă vreți, primitive medievale ruse (și nu numai ruse) Cu toată unitatea armonioasă a operei lui Goncharova, sursele artei ei sunt complexe: acestea sunt postimpresionismul (cu forța fermă a lui Cezanne, pasiunea stilului picturii lui Van Gogh, decorativitatea inspirată a lui Gauguin) și simbolismul rusesc târzie, apoi futuriştii, ca să nu mai vorbim de cubiştii francezi, oricât de mult în cuvinte artista nu a pretins rusă MODERNISM Artă din prima jumătate a secolului XX idiosincrasie Dar toate acestea sunt sintetizate în felul ei, atât de fără îndoială încât analiza influențelor inițiale încetează să pară relevantă Oglinda ( , Galeria del Levante, Milano) uimește prin rapiditatea ei amețitoare, cu care, se pare, în fața ochilor privitorului, ca o explozie paradoxală (de la haos la logică), apare o structură cubistă rigidă, care amintește ciudat de imaginea Bisericii Înălțarea Domnului și viitorul Turn Tatlin Apropo, artistul, care în multe feluri a acumulat în sine atât ascensiunea, cât și dramatismul avangardei ruse, și nu atât în plan politic, N Goncharova Oglindă sens istoric, câte în sensul de probleme interne - mult mai profunde În , la Moscova, L Popova și N Udaltsova, care tocmai se întorseseră de la Paris, au organizat "Cercul Cubist", unde, pe lângă ei, au pictat Malevici, Tatlin, Vesnin Tatlin, care peste un an își va face faimoasa vizită la Picasso Ar fi naiv să se măsoare gradul de influență al cubismului francez și, în special, al lui Picasso asupra avangardei ruse, sau să se caute trăsături ale procesului invers A trecut vremea căutărilor paralele, artiștii au trăit cu o anxietate comună și o pasiune comună pentru un experiment atotdistrugător și în același timp logic Alt lucru: Picasso părea să fie figura centrală Iar capacitatea sa de a schimba drastic stilul (a schimbat rar tendințele de conținut și, cel mai probabil, nu s-a schimbat deloc) a servit ca un fel de diapazon pentru schimbări fructuoase și instantanee, respingeri a ceea ce a fost găsit, neînfricarea căutării, care au marcat cultura rusă a anilor Cu toate acestea, paralelele directe sunt de netăgăduit În , Tatlin și-a pictat autoportretul, cunoscut sub numele de "Marinarul" (RM), în fața căruia este greu să nu-ți amintești de "Fecioarele din Avignon" Multe argumente false despre componentele iconice și cubiste din The Sailor se estompează oarecum înainte de asemănarea indubitabilă a operei lui Tatlin cu pictura lui Picasso Tatlin a văzut, desigur (este cunoscut interesul entuziast al lui Tatlin pentru Picasso), pictura lui Picasso "Femeia nudă (imaginea bustului)" ( , GE), achiziționată de Shchukin din Vollard, care era destul de evident legată de lucrările pregătitoare pentru " Fecioarele", și eventual o reproducere a picturilor Căutarea ulterioară a lui Tatlin se dezvoltă, dacă nu pe calea lui Picasso, atunci în ritmuri apropiate lui și cu o putere similară stânga IV -MARE EXPERIMENT: TRIUMF ȘI TRANSFORMARE V Tatlin Contrarelief albastru V Tatlin Selecție: zinc, lemn de trandafir, molid (Controrelief) relativ puține lucrări, Vladimir Tatlin a mers cu un pas greu, greu "Modelele" sale din (atât de semnificative pentru artă - lucrarea lui Malevici la picturile suprematiste, pregătirea primelor obiecte de către Duchamp) par să iasă din planul pânzei în spațiu, dar nu iluzoriu-vitale, ci pur artistic, anticipând contra- reliefuri în care "ve- societatea artei" se pietrifică, păstrând însă o tensiune interioară vie, aproape agresivă Aducând un omagiu cubismului sintetic (introducerea inscripțiilor în pictura pe lemn în ), Tatlin a devenit el însuși în acele compoziții sculpturale numite contrareliefuri, obiecte cu adevărat epoci ale avangardei anilor Puternice, unghiular armonioase, saturate de culori "boomy", dure, legate în mod ciudat de materiale contrastante, păreau să acumuleze în sine cele mai diverse căutări ale timpului: mașini constructiviste, descoperiri spațiale cubiste, dinamica futurismului, îndrăzneala rusului" budetlianism", propriile căutări viitoare L Popova compoziție arhitecturală Rozanova Patru ași - MODERNISM Artă din prima jumătate a secolului XX V Tatlin Marinar (Autoportret) ki Artistul a scăpat literalmente în spațiul artistic - într-un fel seamănă cu procesul de traducere a unei schițe teatrale într-un aspect, care era bine cunoscut lui Tatlin, care atunci realiza o mulțime de decoruri, unde a realizat motive plastice și coloristice ale o persuasiune complet cubistă Contrareliefurile sale din - anul formării și formării dadaismului, o tendință printre participanții căreia era atât de apreciat și recunoscut - poate cea mai semnificativă parte a operei sale (în orice caz, din punct de vedere al originalității, într-un context inclusiv transnațional) Semnificativ și în consonanță izbitoare de dispoziție și toată intonația plastică și emoțională a avangardei ruse, cu perseverența ei oarecum sumbră, spontaneitatea, capacitatea de a auzi tonalitatea europeană a artei și de a-i răspunde într-un mod cu totul original În anul revoluției - - Tatlin, împreună cu Yakulov și Rodcenko, a finalizat o sculptură pentru un colț în holul cafenelei Pittoresk din Moscova, care are toate semnele unui modul - o compoziție mobilă care îi anticipează căutările ulterioare în domeniul artei dinamice Până în acest moment, arta complet neobiectivă se răspândea pe scară largă și nu a devenit un loc obișnuit doar din cauza amplorii talentelor artiștilor care credeau în ea - Rodchenko, Rozanova, Popova, Puni Desigur, acesta a fost precedat de fenomenul din - "Piața Neagră" Singura realitate era forma abstractă Benedict Lifshitz Capodopera necunoscută - "Pătratul Negru" Contactele lui Kazimir Malevici cu timpul său propriu și viitor au fost, uneori, mediate, dar întotdeauna semnificative În primăvara anului , la Muzeul de Artă Modernă din Paris, a fost organizată o expoziție de amploare și extrem de interesantă "Threatening Time (Le Temps menaoant)" - " S-a deschis cu pictura lui Malevici O premoniție dificilă ( - , Muzeul Rus) IV MARE EXPERIMENT: TRIUMF ȘI TRANSFORMARE Capodopera necunoscuta Expoziția lui Malevici la "Ultima expoziție futuristă" Fotografie Pe spatele pânzei se afla o inscripție, datată prudent , dar, desigur, contemporană picturii: "Compoziția a fost formată din elemente, un sentiment de gol, singurătate, deznădejde de viață" O figură fără chip, amorțită în imobilitate sclavă, lipsită de individualitate, dreptul nu doar de a se mișca în spațiu, ci pur și simplu dreptul de a gesta Și această figură, creată din forme plastice care marcau odinioară libertatea deplină a căutării artistice, cu o seriozitate irefutabilă și teribilă, a mărturisit apariția timpului "Terribile Expectații" Malevici nu a trăit să vadă apogeul Marii Terori, dar percepția lumii ca o dramă la scară largă, periculoasă și maiestuoasă, i-a fost caracteristică profetic, iar realitatea anilor a confirmat cele mai tulburătoare așteptări Probabil că s-a simțit ca un profet și i-a făcut pe alții să creadă în el, cel mai probabil tocmai atunci când tabloul său "Pătratul negru", atârnat în "colțul roșu" al sălii de expoziție, ca o icoană, stătea în fața publicului Acest lucru s-a întâmplat în decembrie la "Ultima Expoziție Futuristă , ", care s-a deschis la Petrograd, în "Biroul de Artă" I N E Dobychina de la colțul dintre Moika și Câmpul lui Marte Cea mai pură, în măsura în care este posibil, formulă de abstractizare picturală - "Pătratul Negru", precum și pătratele, cercurile și crucile care o însoțesc și o urmăresc, a fost menită să devină un absolut în artă, un sinonim pentru final și începutul, noul și principalul cod pictural al culturii viitoare MODERNISM Artă din prima jumătate a secolului XX Dar istoria a judecat altfel De la sine, pictura lui Malevici - cu curajul ei, echilibrul său cu adevărat cosmogonic, cu conceptul său de spațiu nevăzut până acum și măiestria pur și simplu puternică și precisă - a rămas în istorie, abia vizibilă în spatele construcțiilor intelectuale sofisticate, incantații pasionale, în spatele mitologiei șlefuite și a nenumăratelor interpretări Poza în sine, de fapt, este aproape uitată, cu greu este admirată Mai degrabă, ei i se alătură ca semn sacru al celei mai recente picturi, rareori căutând bucuria și înțelepciunea în ea, care sunt așteptate de la artă Acesta este chiar cazul când un văl dens de dispute și interpretări de lungă durată afectează hipnotic gustul publicului, provocând o reacție adecvată nu senzației, ci atitudinii, cunoașterii, deoarece percepția emoțională, senzorială tradițională este minimizată Roman Yakobson, vorbind în apărarea unei noi viziuni picturale, scria: "Când un critic, văzând astfel de tablouri, rămâne nedumerit: ce, spun ei, înseamnă asta, nu înțeleg (și ce va înțelege de fapt? ), este asemănat cu un metafizic legendar: vor să-l scoată din groapă, iar el întreabă: ce fel de frânghie este? Pe scurt: pentru el nu există o percepție inerent valoroasă Preferă cardurile de credit decât aurul, ca lucrări mai literare (cu sens) Destul de ciudat, aceste cuvinte pot fi adresate lui Malevich însuși, de parcă nu ar avea încredere în propria sa pictură Într-adevăr, interpretarea a apărut odată cu lucrarea Pamfletul lui Malevici "De la cubism la suprematism" a fost pus în vânzare la expoziție În acest sens, paradoxul obișnuit al artei moderne a fost din nou realizat Artistul, care s-a răzvrătit împotriva realității și a narațiunii, și-a explicat lucrările În acest sens, el se deosebea de Kandinsky sau Klee, care au dezvoltat în principal o teorie generală, prin aceea că și-a interpretat tocmai propria artă Interpretarea a fost o parte firească a gestului artistic Precum și apariția etichetelor "Suprematism" și a termenului "nou realism pictural" Probabil, un "câmp interpretativ" gros, un flux de explicații și interpretări ar putea interfera (și în orice caz interferează adesea acum) cu perceperea meritelor plastice reale ale unei opere care s-a transformat dintr-un tablou într-un fel de icoană miraculoasă a pictura modernă, într-un artefact, o mitologie a secolului al XX-lea, Însuși pânza din Piața Neagră părea să pândească în semnificația ei tăcută, formidabilă, ciudat de sumbră Pătratul pare să fie doar așa - niciunul dintre unghiurile sale nu este egal cu nouăzeci de grade, rămâne în devenire veșnică, rămâne dinamic, aproape viu Meritele sale plastice și picturale sunt neîndoielnice și originale: pătratul negru este înscris într-un câmp alb strălucitor în așa fel încât să existe o senzație fără precedent de nu aerisit, nici de gol cosmic, nici de "abstract", în sensul decorativ al cuvântului , spațiu, dar spațiu în general și spațiu în eul său conceptual Un spațiu lipsit de începuturi și sfârșituri, întindere și scară, în raport cu care IV MARE EXPERIMENT: TRIUMF ȘI TRANSFORMARE Capodopera necunoscuta K Malevici Pătrat negru dreptunghiul negru este perceput ca un fel de "spațiu zero", "antispațiu", "gaura neagră", "stea super-grea" - din acele categorii de cel mai înalt standard de science fiction poetică, care vor apărea într-un alt o jumătate de secol Datorită subtilului, bijuteriile au găsit culoare și nuanțe ușoare, pătratul și fundalul "plutesc" în același plan, într-o imponderabilitate perceptibilă vizual (Malevich a inventat termenul "imponderabilitate plastică"), neavând poziții spațiale, neproeminente înainte și neretragerea în profunzime, creând o senzație puternică o idee materializată a elementelor primare, a unui fel de fundații ale "tabelului periodic" al formelor sau, folosind expresia lui Hlebnikov, a "construcției alfabetului conceptelor" "Eliberarea de povara realității" - o astfel de judecată poate fi acceptată doar dacă realitatea este înțeleasă ca lume materială materială Dar realitatea gândirii și a fanteziei rămâne aici Bineînțeles, interpretarea propusă poate fi numărată și printre comentariile viclene care sunt atât de comune pentru această imagine Totuși, aici nu vorbim despre interpretarea intenției, ci despre asta ceea ce Vygotski a numit "raționalizarea senzațiilor", despre analiza percepției emoționale, care, cel mai probabil, a fost în mod constant înecat de mândri și nu foarte MODERNISM Artă din prima jumătate a secolului XX declarații coerente ale adepților suprematismului și acum abia pâlpâie sub entuziasmul manual al multor ani de pasaje apologetice Judecata că negrul este sinonim cu absența luminii și a culorii, iar albul este suma tuturor culorilor, cu greu poate fi contestată, dar rămâne la o oarecare distanță de percepția estetică a Pieței Negre Gestul artistului și pânza sa există în planuri neintersectate, întâlnindu-se doar în țesutul verbal al interpreților Mai mult, ca orice icoană, "Pătratul Negru" caută mai multă credință decât pătrundere și analiză S-a remarcat că denumirea lapidară "Pătratul Negru" printre denumirile-explicații extrem de lungi din alte lucrări sugerează că această frază era deja cunoscută și nu trebuia descifrată Ideea nu este, desigur, că imaginea ar fi putut fi deja K Malevici Suprematism Realismul pitoresc al unui jucător de fotbal este masele colorate în dimensiunea a -a văzută în atelier, mai degrabă, noțiunea era mai renumită pentru producția senzațională a operei Victory over the Sun, care a avut loc la Sankt Petersburg cu doi ani mai devreme (în decembrie ) În , Piața Neagră a fost la fel de plină de evenimente și de zgomotos ca Roata lui Duchamp cu un an mai devreme și calitățile sale plastice artiștii și publicul nu sunt cu greu mai mici decât însuși faptul apariției și interpretării sale Mai mult, Malevici a susținut că pătratul a fost cel care perspective diferite, în dinamică și statică, devine baza atât a cercului, cât și a crucii - nou alfabet al unui nou limbaj pictural Calea lui Malevici către "Piața Neagră" a fost rapidă - de la primele experimente picturale de amatori nu trecuseră aproape cincisprezece ani Ca majoritatea clasicilor avangardiste, primul pas spre eliberarea de obiectivitate a fost pentru el impresionismul Este greu de înțeles cum, fără a vedea originalele impresioniștilor sau ale lui Cezanne, ar fi putut fi luat atât de în serios ia-le lecțiile Aparent, simțul divin al modernității i-a pregătit percepția pentru imersiunea instantanee în elementele celor mai recente tendințe " Am dat peste schițe despre un fenomen ieșit din comun în percepția mea picturală a naturii Stând în fața mea printre copaci IV -MARE EXPERIMENT-: TRIUMF ȘI TRANSFORMARE Capodopera necunoscuta K Malevici Măr înflorit o casă proaspăt văruită, era o zi însorită, cerul era cobalt, era o umbră pe o parte a casei și soarele pe cealaltă Pentru prima dată am văzut reflexe luminoase ale cerului albastru, tonuri pure, transparente De atunci, am început să lucrez cu pictura luminoasă, veselă, însorită De atunci, am devenit impresionist " Adevărat, lucrările sale "impresioniste" sunt pictate cu o lovitură atât de grea și vâscoasă, cu un sentiment atât de "greutate a spațiului", încât ne amintim involuntar de Pissarro în parte, și mai ales de Cezanne cu peisajele sale din Aix-en- Provence Cu toate acestea, este posibil ca spectatorul de astăzi să vadă doar repetări ale autorului de mai târziu Dar un lucru este cert: pentru Malevici, impresionismul a devenit un teren natural de încercare pentru ultima artă, unde el, cu graba unui talent naiv, dar înflăcărat, a introdus elemente de cezaneism " Analizându-mi comportamentul, am observat că, de fapt, se lucrează pentru eliberarea elementului pictural de contururile fenomenelor naturale și eliberarea tehnicii mele de pictură de "puterea" subiectului Naturalizarea obiectele nu au rezistat criticilor mele și am început să caut alte posibilități nu în exterior, ci chiar în interiorul sentimentului pictural, ca și cum mă așteptam ca pictura în sine să dea o formă care decurge din calitățile picturale și să evite legătura electrică cu subiect, cu asocieri non-picturale De la pictură la pictură, lumea lui Malevich devine din ce în ce mai materială, dar aceasta este materialitatea realității nu reale, aceasta este materialitatea "substanței artistice", groasă, vâscoasă și grea, mai grea decât se întâmplă în viață - acestea sunt niște cheaguri de colorat și spațial abstractizat din materia lumii obiective Am menționat de cercetători, hobby-urile de scurtă durată ale lui Malevich - în special Bonnard, un scurt tribut adus Art Nouveau, Simbolism, chiar fauvism - nu sunt altceva decât etape obligatorii pentru un artist de început de secol în drum spre el însuși Impresionismul rămâne ferm în arta lui Malevich în anii ca una dintre componentele prețioase, dar care se estompează irevocabil Chiar și în pânza, care poate fi considerată un prolog direct al suprematismului, în tabloul Dulgherul ( - sau după ?), cu structura sa geometrizată, iconicitatea și o abordare clară a non-obiectivității Cu sugestivitatea caracteristică lui deja în tinerețe, artistul a scris pe spatele pânzei "Sisters" ( , Galeria de stat Tretiakov): ""Două surori" a fost pictată în timpul cubismului și al cezanneismului Sub sentimentul puternic al picturii MODERNISM Artă din prima jumătate a secolului XX K Malevici Cap de țărancă - impresionism (în timp ce lucram cubismul) și pentru a mă elibera de impresionism, am pictat această pânză Sentimentul de sine ca o persoană semnificativă din punct de vedere istoric ale cărei acțiuni și gânduri ar trebui înregistrate pentru posteritate face parte din fanatismul pro-bolșevic atât de caracteristic avangardei ruse, care umbrește perioada eroică a formării acesteia Dacă contactul cu impresionismul îl ajută pe artist să-și găsească libertatea, atunci Cezanne îl ajută să se regăsească pe sine Cu toate acestea, cu doi ani mai devreme, în The Bathers ( , Muzeul Rus), Malevici creează o lume agresiv de stabilă de fantome înghețate, în care se poate găsi o asemănare îndepărtată atât cu arta metafizică , cât și cu colorismul lui Cezanne Cel mai corect ar fi să spunem că artistul trece rapid prin temperamentul său nu prin natura, ci prin modalitățile de interpretare a lui de către predecesorii săi, pentru a-și găsi în sfârșit doar propria viziune Apoi - încă cinci ani de schimbare și activitate febrilă, dar intenționată Din Cezanne și din Cezanne, din fascinația pentru pictura rusă medievală, ia naștere acel stil ciudat și puternic, acela, ca să spunem așa, "primitiv cubist", unde temperamentul ciclopic al lui Malevici fierbe deschis și uluitor Aceste construcții antropomorfe, parcă asurzitoare cu zgomot metalic, unde chipurile și figurile țăranilor se nasc din planuri colțuroase, grele, parcă forjate ("Cap de țărănică", - CM: "Recoltarea secară" IV -MARELE EXPERIMENT-: TRIUMF ȘI TRANSFORMARE O capodopera necunoscută K Malevici Vaca și vioară K Malevici Cititor Design de costume pentru piesa "Victoria asupra Soarelui" - , ibid ) Malevici și descoperirile futuriștilor variază cu o sensibilitate uimitoare și complet liber (un exemplu clasic este The Grinder, , Yale University Art Gallery, New Haven) Dar toate acestea sunt prea legate de trecut, de logica tradițională, în opinia artistului O provocare deschisă a fost pictura Vaca și vioară ( , Muzeul Rus) cu binecunoscuta inscripție pe spate: "O juxtapunere ilogică a două forme - "vacă și vioară" - ca moment de luptă împotriva logicii, naturaleței, meschinismului -sensul și prejudecățile burgheze" Scara intuiției artistice a depășit, fără îndoială, disciplina și consistența lui Malevici de înțelegere și verbalizare coerentă negații, care au dus la Piața Neagră Premiera operei lui Malevici Victory over the Sun (Teatrul Luna, Sankt Petersburg, și decembrie ), cu absurdismul său îndrăzneț și impresionant, a creat acea plasmă de așteptări anxioase și entuziaste, a cărei rezoluție furtunoasă și semnificativă a devenit The Ultima expoziție futuristă , " Următorul pas a fost Suprematismul, deja declarat în broșura menționată mai sus Un an mai târziu, la cea de-a cincea expoziție a Jack of Diamonds, Malevich a prezentat șaizeci de picturi, succesiv - de la Black Square la Supremus No - arătând lumii o nouă viziune asupra lumii și modul de realizare a acesteia MODERNISM Artă din prima jumătate a secolului XX Noile pânze reprezentau o imagine impresionantă a Universului, în care elementele geometrice, în mod ideal simple ca model și culoare, ascultând de propria lor gravitație evazivă reciprocă, demonstrau un anumit mecanism cosmogonic perfect și armonios, împreună închise în sine și deschise la infinit "Piața albă pe un câmp alb" ( , SM) a devenit un portal către spațiul fanteziei nelimitate ale spectatorului, dar și finalul căutărilor abstracte "Alb pe alb" ( , MSI), cu această senzație uimitoare a unui plan luminos care zboară rapid și, în același timp, plutește nemișcat într-un spațiu luminos, deschide calea către lumea mișcării nesfârșite, sintetizată în mod misterios cu o liniște moartă "Zeroul absolut" a fost desemnat Europa l-a descoperit pe Malevich în primăvara și vara anului , când artistul și-a prezentat lucrările la Varșovia și Berlin Ca urmare a situației politice în schimbare rapidă, Malevich a fost forțat să se întoarcă în URSS pe neașteptate și mai devreme decât data programată (se presupunea și o expoziție la Paris) El și-a lăsat cu prudență manuscrisele și o parte din picturi în străinătate, datorită cărora Occidentul, și în special Muzeul Stedelijk din Amsterdam, deține acum o parte semnificativă din moștenirea creativă a artistului S-a întors în Rusia precaut, dezamăgit, complet neîntrerupt Dacă, imediat după revoluție, Malevici a ocupat, probabil de bunăvoie, poziții de conducere în arta oficială instituțiile militare și de învățământ, acum atât timpul cât și el însuși s-au schimbat decisiv Dar și activitate pur profesională, teoretică și pedagogică, talentul său puternic, agresiv al Învățătorului-profet, programele sale, cu toată inocența pretențioasă K Malevici Suprematism (Suprema nr ) multe formulări, i-au cucerit pe tineri și au pus bazele grandioase ale unei noi școli, a cărei moștenire este încă în curs de dezvoltare Grupul "Afirmativele noii arte" (UNOVIS), creat sub conducerea sa la Vitebsk ( ), activități la Muzeul Culturii Picturii, conducerea lui Ginkhuk, căutări în domeniul artelor aplicate și arhitecturii - peste tot a devenit lider și a creat grupuri în jurul lui, dacă nu mulțimi dedicate, reglate, de regulă, fanatic Malevici a fost îngropat ca profet, a fost amintit ca Dumnezeu și soarta lui și vorbele învelite în suluri sacre artistice sale moștenire IV MARE EXPERIMENT: TRIUMF ȘI TRANSFORMARE Capodopera necunoscuta K Malevici ţărancă - Moștenirea lui Malevici conține multe mistere, inclusiv portrete "Renașterii" târzii, puternic opuse lucrărilor sale suprematiste Cu toate acestea, ele implementează și realizările formale din anii precedenți, oferind imaginilor figurative completitudine constructivă și compozițională Totuși, poate cea mai semnificativă descoperire creativă și filozofică a lui Malevici a fost figurile magnifice, formidabile și periculoase ale țăranilor în tăcerea lor fără chip, pictate la sfârșitul anilor La fel ca "Porțile Narvei" ale lui Filonov, "Groanța" lui Platon, acești oameni, lipsiți de chipuri, ca într-un coșmar, prevestesc moartea, parcă s-ar atinge deja de lumea lor A fost o epifanie sau MODERNISM Artă din prima jumătate a secolului XX o sută de sentimente ale tragediei timpului care a venit, nu este atât de important Este curios că aceste capete fără chip, în formă de ou, ca niște semifabricate pentru păpuși, au ajuns la arta lui Malevici după ce acesta fusese în Germania Este greu de spus că există vreo influență aici, dar la începutul anilor astfel de personaje, cum ar fi păpușile din lemn infirme sau manechinele cu semifabricate ovale pentru capete, erau adesea pictate de Georg Gross, inspirat fără îndoială de exemplul lui De Chirico și Carr Deci, pe lângă legăturile ipotetice filozofice și ideologice cu pictura metafizică , Malevici ar fi putut avea impresii directe despre picturile lui Grosz Dar două pânze - "Femeia țărană" și "Doi țărani (în alb și roșu)" (ambele - , Muzeul Rusiei) - par a fi K Malevici Doi țărani (în alb și roșu) - K Malevici Sentiment complicat - G Brut Fără titlu semn al apocalipsei viitoare Țărani care au ouă în loc de capete semifabricate de lemn tsepodobny, par orbit, nedorind să arate manechine; o țărancă cu o pată neagră arsă în loc de față, cu aceleași mâini și picioare negre arse, parcă ar fi trecut prin iad, rămâne arsă, ca în Guernica lui Picasso, fantoma unui deznodământ împlinit IV MARE EXPERIMENT: TRIUMF ȘI TRANSFORMARE Capodopera necunoscuta Căutarea "capodopera necunoscută", începută cu Piața Neagră, a dus și la contactul cu suflul tangibil al Marii Terori, războiul iminent, acele încercări care așteptau lumea la mijlocul secolului Anul , după cum s-a menționat în repetate rânduri, a fost deosebit și semnificativ Anul Roții lui Duchamp, expoziția Armory Show de la New York, publicarea traducerii în limba rusă a cărții lui Gleizes și Metzinger Despre cubism, deschiderea Cercului cubist, Slapping Public Taste, Victory over the Sun, seria Nud " Tatlin, "Biciclistul" de N Goncharova, "Capete de țărănică" de Malevici Pe acest fundal, au apărut picturile lui Filonov, făcându-l un partener egal cu prenumele vremii Іаъ Ca o insulă, această parcelă albă de structuri stătea printre restul lumii nou construite și strălucea calm Dar nu totul era alb în acele clădiri - în alte locuri aveau culori albastru, galben și verde, ceea ce le dădea frumusețea deliberată a imaginii unui copil "(A Platonov Kotlovan) Dar "formulele" ulterioare sunt pline de durere și întuneric Fețele devin din ce în ce mai grele, zoomorfe Divinația celui mai frumos model, combinând în mod ciudat o claritate bine gândită a bijuteriilor cu mișcarea plină de viață a unei plante care crește în fața ochilor noștri, combinații bizare de flori care mocnesc dens - toată această substanță prețioasă a artei transformă pe pânzele sale în viziuni amenințătoare despre apocalipsa Oamenii se transformă în idoli, cu măiestrie construite și fațetate P Filonov Agricultor colectiv P Filonov Muncitor cu șapcă anii (?) IV marele EXPERIMENT : triumf și TRANSFORMARE Pavel Filonov P Filonov Poarta Narvei pulsează în ritmuri dureroase sincopate, volumele încadrate de avioane rigide sunt pline de energia periculoasă a minelor neexplodate: " adevărul sumbru că trăim într-o lume a morții " (V Hlebnikov) Ca orice artist chiar și cu cele mai radicale vederi și dispoziție inflexibilă, Filonov căuta o modalitate de a accepta ordinea existentă a lucrurilor Au scris Lenin și Stalin El a numit noile sale compoziții, în care anxietatea și durerea au făcut furori, "Formula burgheziei", "Formula imperialismului" Dar înstrăinarea de timp nu a fost doar pentru că estetica normativă i-a respins arta și părerile sale asupra acesteia MODERNISM Artă din prima jumătate a secolului XX În , a pictat pictura "Porțile Narvei" (RM) - o cu adevărat "imagine pretențioasă a întunericului ei" (V Khlebnikov) Aplatizat, parcă lipsit de viață, asemănător cu un mozaic, linii relativ largi, reci, neobișnuit pentru Filonov, albastru-gri cu străluciri de culoare brun-ruginie și pătrunzătoare Asemănător monștrilor preistorici, creați de o jucărie incomodă, cai peste un arc zdrobit, mototoliți, zdrobiți de dor și întuneric, orașul, așteaptă suferința și moartea Toată presimțirea războaielor, Gulagul suferinței, toată oroarea violenței care se adună în acest tablou ciudat "Ei bine, aceasta este făină, nu viață Și oricine a murit, a murit degeaba, iar acum nu vei găsi pe nimeni care a trăit atunci, toți sunt o singură pierdere "(A Platonov Chevengur) Inutil să spun că Filonov nu a înțeles (a încercat să nu înțeleagă?) esența teribilă a ceea ce se întâmpla în țară Cu toate acestea, chiar dorind, probabil, să arate latura bună a vieții, munca, de exemplu, din care oficialitatea a făcut-o atunci cea mai poetică categorie de viață și artistică, el a dezvăluit involuntar (ca același Platonov) oroarea oboselii, a automatismului, a spiritualității ruptură ("Țesători", anii , Muzeul Rus) P Filonov Tiachichi P Filonov Cap viu "Nu doar cadranul este interesant, ci și mecanismul și mișcarea ceasului În orice În subiect, datele interne îi determină, de asemenea, semnificația facială, superficială, cu formele și culoarea sa", a scris Filonov în același El a înțeles deja esența "mecanismului" La fel ca Malevici, care a început pictura "Prestie complexă" în acel an Arta rusă s-a străduit pentru schimbări în sine și a așteptat schimbări în lumea înconjurătoare După revoluţie ea IV -MARE EXPERIMENT": TRIUMF ȘI TRANSFORMARE a trăit o perioadă ciudată - un fel de combinație a lunii de miere cu o sărbătoare în timpul ciumei: o densitate explozivă, poate fără analogie istorică, a vieții artistice în contextul unor schimbări sociale rapide și promițătoare, pe cât de fascinante, pe atât de crunt de înspăimântătoare , respingător, inacceptabil Nici cei care au întâlnit cu bucurie revoluția nu au intrat cu ușurință în viața ei de zi cu zi dureroasă și periculoasă, imaginația artiștilor a intrat în contact dureros cu evenimente specifice Chiar și în peisajele clasice neutre, detașate, oroarea rece a atemporității a rămas (M Dobuzhinsky "Isaac în furtuna de zăpadă", ), în timp ce alte picturi pur și simplu pur și simplu pur și simplu pur și simplu au purtat o satiră apocaliptică brutală de care autoritățile și privitorii ortodocși nu o distingeau pur și simplu un sentiment de autoconservare sau din cauza dependenței de droguri în timpul marilor schimbări (B Kustodiev, bolșevic, , Galeria de stat Tretiakov, este o imagine ciudată, unde în spatele naivității unui basm pentru copii despre un țăran amabil se ascunde un înspăimântător și pericol de moarte grav) Cele mai înflăcărate manifestări și manifestări, provocarea și revoltătoarea anilor pre-revoluționari, au început să pară jocuri de copii înaintea întorsăturilor periculoase ale istoriei Speranță de reînnoire - patosul lui K Petrov-Vodkin "Scăldat la calul roșu" ( , Galeria Tretiakov) și "Vioara" sa ( , Galeria Tretiakov), scris trei ani (și o epocă întreagă) mai târziu, dovezi, dacă nu dezamăgire, ci îndepărtare și răsturnări ale artistului Arta, străduindu-se să rupă obișnuitul, se uită acum cu trepidație în ruinele unei lumi șocate și legănate "Vioara" este un semn mult mai clar al vremurilor și al conștiinței sale artistice decât celebrul "Hering" Efectul lumii legănate este uluitor, care pare a fi filmat de o buclă temporală, iar liniștea însăși devine vâscoasă, o vioară vie și un oraș mortal pustiu în afara ferestrei, formele divine ale unui instrument muzical fără apărare înghețând pe un murdar, dar luminat de o lumină muntoasă, tulburătoare MODERNISM Artă din prima jumătate a secolului XX K Petrov-Vodkin Scăldat un cal roșu pervazul cu aceste nuanțe de culoare pe tencuiala prăbușită Petrov-Vodkin, și nu este singur, prin existența sa foarte creativă confirmă ideea că nici în Rusia post-revoluționară, opozițiile binare "realism-avangardă" nu au apărut imediat și chiar și după ce au apărut, au devenit atât de simple numai în mintea filisteană Anul nu a devenit un punct de cotitură decisiv în procesul artistic Asa de este destul de evident că lucrări destul de "figurative" și chiar complet "revoluționare" ar putea stârni nemulțumirea suveranului dacă s-ar distinge prin individualitate non-standard, serioasă și absența gândirii fanfară Astfel, Apărarea Petrogradului de A Deineka ( , Muzeul Central al Forțelor Armate, Moscova) și Moartea unui comisar de K Petrov-Vodkin ( , Muzeul Rusiei) au fost retrogradate de criticile oficiale în umbră cu mult înaintea celebrului decrete privind dizolvarea grupurilor artistice În același timp, gardienii liberei forme-creare au manifestat uneori și un devotament arzător față de revoluție, combinat cu o ură complet bolșevică față de rivalii din arena profesională V Pestel Familia la masă - A Leporskaya Pskovite ( - ) (?) IV -MARE EXPERIMENT-: TRIUMF ȘI TRANSFORMARE S Luchişkin Mingea a zburat N Sinezubov Stradă Arc Există, totuși, și o problematică de natură pur artistică - "al treilea flux" " Artiști excelenți care au reușit să transforme descoperirile avangardei în conformitate cu propria individualitate, fără a deveni tributari ai modei și prea mult coduri usor de recunoscut Ei au pastrat figurativitatea - in masura in care li se potrivea (cum au facut Modigliani, Soutine, Marque, Dufy in Occident), combinand excelenta scoala a colorismului, bazata pe un studiu amanuntit al impresionistilor si mai ales al lui Cezanne, cu laconismul fără compromisuri și expresivitatea ascuțită a celui mai recent limbaj plastic, reușind în același timp să păstreze lirismul dur ciudat care a rezonat exact cu timpul Vera Pestel, Anna Leporskaya, Alexander Shevchenko, Alexander Rusakov, Nikolai Sinezubov, Ivan Ivanovsky, Robert Falk - în activitate și arta acestui gen de maeștri, tradiția profesionalismului înalt și modern, departe de intoleranță și bătălii intergrupale constante, a fost păstrată cu grijă Și într-o perioadă relativ liberală, iar după da, acești artiști au păstrat "răbdarea mândră" și fidelitatea față de drumul ales Era, de fapt, o artă "liniștită", deși printre reprezentanții ei se numărau autorii unor manifeste destul de pretențioase (să zicem, Pakhomov și Pakulin la momentul formării "Cercului artiștilor") din Leningrad Cu toate acestea, manifestele au intrat în istorie, stăpânii "al treilea jet" nu s-au luptat în mod deosebit cu nimeni Am lucrat S-au schimbat puțin, au rămas fideli "anxietății pânzei", MODERNISM Artă din prima jumătate a secolului XX K Petrov-Vodkin După luptă cultura picturală și ceea ce Yuri Trifonov numea "teme eterne" Printre acești maeștri, cel mai mult a fost libertatea și diversitatea Dispersate în , grupările artistice nu s-au scufundat în uitare Poate, fără să-și dea seama de integritatea sa internă, "al treilea flux" a fost un depozit al demnității profesionale Mulți dintre acești artiști au fost practic lipsiți de expoziții, succesiunea lor nefiind marcată ulterior de artificiile de admirație tardivă cu care sunt evidențiate denumirile clasicilor avangardiste Inutil să spun că mulți au experimentat dorința de a simți această lume ca a lor, ca în literatura lui Oleșa, chiar și Platonov, la fel de mulți IV MARELE EXPERIMENT: TRIUMFUL ȘI TRANSFORMAREA V Tatlin Letatlin regizori de film Este greu să nu-ți amintești de Oleșa, privind fanteziile industriale poetice ale lui Alexander Labas, la tristețea pătrunzătoare a baladei urbane "The Balloon Flew" de Serghei Luchishkin ( Galeria Tretiakov) Istoria artei rusești de la sfârșitul anilor are încă multe pagini necitite, nedescifrate Anii acumulează aproape convulsiv speranță, un experiment disperat, libertate și dependență, credință și dezamăgire, luptă pentru noi forme și galvanizându-le pe cele vechi În , Kuzma Petrov-Vodkin a pictat tabloul "După luptă" (Muzeul Central al Forțelor Armate, Moscova) O masă de lemn, un bowler de tablă pe ea sunt persistent materiale, sunt ca o punte de la lumea obișnuită, materială, în tăcerea oamenilor ale căror gânduri sunt în iadul unei bătălii recente, ale căror fețe sunt pentru totdeauna închise într-o tristețe asurzitoare Și în adâncul imaginii - o amintire reînviată - colegele lor de soldat pe moarte, căzând cu spatele pe o planetă incoloră, pe moarte Timpul și spațiul se împletesc, memoria amenință să se transforme în viitor, săraca masă - ultima sărbătoare Multe au fost combinate aici - de la legendele iconice eroice ale lui Petrov-Vodkin însuși până la revelații spațiale suprematiste și detalii emoționante ale vieții militare Principalul lucru, însă, este altceva: în ultimul, poate atât de evident impuls spre amestecarea liberă a timpurilor și spațiilor, către gândirea artistică metaforică, combinată cu o credință stinsă în adevărul revoluției Avangarda, care nu era încă asuprită de sus, dar nu a primit o recunoaștere largă și instantanee a maselor, a fost vizibil inferioară ca popularitate artiștilor persuasiunii itinerante Nu intentiona sa devina arta pentru elita intelectuala, pt MODERNISM Artă din prima jumătate a secolului XX cunoscători - "pentru cei puțini norocoși" și unde să-i găsești La acea vreme, pe scară largă, vorbind în limba actuală, "proiectele" au avut succes, în câteva dintre ele sentimentul (deși mitologizat!) al amplorii epocii a fost combinat cu talentul și cea mai bună oră ale artistului Acesta, desigur, este și Letatlinul de neegalat - un hibrid izbitor de vise, tehnologie, artă, curaj, un aparat misterios și magnific, a cărui soartă a sunat mai târziu ca un paradox de rău augur în misterioasa mașinărie din Invidia lui Y Olesha Dar principalul lucru a fost o altă lucrare a lui Vladimir Tatlin Se știe despre arhitectura experimentală nerealizată în Rusia sovietică, a devenit un fel de "clasic virtual" al arhitecturii moderne Cu toate acestea, aici ocupă un loc aparte "Monumentul pentru Internaționala a III-a" ( - ) Pe bună dreptate se remarcă faptul că Turnul este "produsul a două revoluții deodată: revoluția socială care a zguduit Rusia de două ori în și revoluția în artă de la începutul secolului al XX-lea" Este, de asemenea, o piesă cheie a arhitecturii cubo-futuriste Construcția dinamică, fără precedent în îndrăzneala sa, a anticipat mult în arta cinetică a secolului al XX-lea și a realizat cele mai sălbatice vise ale futuriștilor Arta nu a înfățișat mișcarea, ci a creat-o singură, a sintetizat teatrul dinamic al lui Marinetti, "Roata" lui Duchamp, arhitectura, mașinile, construcția, politica A turnat vise utopice vagi în construcții rigide, calculate, făcute tangibile, domnind peste lume ideile în care atât de mulți oameni credeau și voiau încă să creadă Turnul colosal, înclinat, parcă îndreptat înainte, trebuia să se ridice la o înălțime de aproape un kilometru - de două ori mai mult decât Empire State Building, care nu exista încă în New York Potrivit lui Tatlin, o spirală gigantică răsucită, ridicându-se în sus, susținea trei volume - un cub, un con și un cilindru, care se roteau cu viteze diferite: cel inferioară - o revoluție pe an, cel din mijloc - pe lună, cel superior - pe zi, și acest etaj superior era centrul V Tatlin Monumentul Internațional a III-a - IV - IN% LIKY EXPERIMENT ; TRIUMF ȘI TRANSFORMARE formațiuni care acum sună naturale, dar atunci - aproape vizionare, cu diverse tipuri de echipamente, aproape fantastice pentru vremea, până la dispozitive care proiectează texte pe nori Un imens, luminos noaptea, strălucind cu metal și sticlă ziua, turnul, care își schimbă pe oră în oră silueta, volumul, modelul luminii și umbrelor de pe corpul său, ar putea deveni un simbol strălucit al "marelui experiment", un reînviat imagine a science-fiction, un adevărat simbol al lumii libere, realizată prin intermediul artei libere, complet înarmată cu tehnologie de ultimă generație Faptul că nu existau fonduri, materiale și oportunități industriale reale pentru un astfel de complex și clar înaintea capacităților de construcție cu tehnologie modernă este destul de firesc Dar mai era ceva - aparent, discrepanța dintre semnificația artistică a proiectului și adevărata realitate istorică Cu toate acestea, douăzeci de ani mai târziu, nici proiectul faraonic fără sens al Palatului Sovietelor nu a putut fi finalizat Atât ideea utopică a marelui visător, cât și proiectul unui monument ciclopic al totalitarismului s-au dovedit a fi la fel de străine de realitatea reală și dură a vremii K Malevici Suprematism Siluetă feminină - V "ARTIFEX LUDENS" Materia primă inițială a acestui proces este o operă de artă, produsul finit este interpretarea acestuia W Hoffman O păcăleală, mai ales o păcăleală bine gândită, are întotdeauna mai multe șanse să reușească decât arta bazată pe auto-exprimare sinceră Mistificatorul are în vedere, în primul rând, gustul unui potențial privitor (cititor), așteptările lui actuale, gradul de competență și perspicacitate Și foarte rar greșit Spre deosebire de artist, care merge "pe cont propriu", și, prin urmare, nu se gândește la privitor, păcălitorul are o strategie și o tactică Iar ideea nu este în răutatea sa, ci în esența sarcinii: o farsă, lipsită de succes, își pierde însuși faptul existenței, prin urmare, artistul farsă este interesat de procesul de percepție ca componentă fundamentală a acesteia creare "Așa că merge, aleargă, caută Ce caută? Cu siguranță acest om, așa cum l-am înfățișat, acest prizonier singuratic al imaginației vii, care călătorește mereu prin marele deșert uman, are un scop mult mai înalt decât cel al unui simplu flaneur, un scop mai universal, altul decât bucuria trecătoare de moment El caută ceva ce ni se va permite să-l numim modernitate (modernit) Acest element, trecător și trecător, ale cărui metamorfoze sunt atât de dese, nu ai dreptul să disprețuiești sau să treci pe lângă el" - așa scria Charles Baudelaire în , anticipând cu perspicacitatea sa caracteristică, căutarea zadarnică a actualului, care va ocupa atât de mult noua generație Mai mult, sub condeiul lui Baudelaire s-a ivit o imagine nu numai, și nu atât a unui artist, creator, ci a unui spectator zadarnic, reprezentant al viitoarei societăți a consumului artistic, în care singură creativitatea poate fi pe deplin solicitată, percepută , interpretat și recunoscut, înrădăcinat tocmai în mistificare, provocând conștient o interpretare care nu are o soluție pozitivă Jocul, așa cum sa menționat deja, ca formă de carnaval sau escapadă artistică, este inerent inițial artei MODERNISM Artă din prima jumătate a secolului XX pentru societate, dar abia în secolul al XX-lea a devenit într-o măsură atât de mare determinând cele mai importante aspecte și semnificații esențiale ale multor curente S-a scris o bibliotecă întreagă despre esența jocului a artei și despre jocul în viața umană Acum nu vorbim despre teoria esteticii sau nuantele filozofice, ci despre practica artei de ultima generatie, marcata de evenimente si nume Despre tendința identificată la începutul cărții ca fiind una dintre cele fundamentale Începutul jocului în arta contemporană este inevitabil asociat cu estomparea granițelor genurilor Exemple de futurism în Italia, cubo-futurism rus, ca să nu mai vorbim de dadaism sau de viitoarea artă pop, demonstrează că jocul vă permite să renunțați la severitatea a ceea ce este perceput istoric ca posibil pentru pictură sau "permis" de acesta Cuvântul, acțiune teatrală intră în mod natural în structurile plastice, ba chiar le domină Sau, în orice caz, cooperați strâns cu ei Nu este vorba despre cele mai înalte niveluri ale jocului ca activitate care "depășește realitatea" individului (X Gadamer) Vulnerabilitatea de a juca (mai degrabă, de a flirta) artei, după cum se știe, constă în extinderea ei excesivă: " aici se dezvăluie tot răul timpului nostru: jocul de acum în multe cazuri nu se termină niciodată și, prin urmare, nu este un joc real A existat o contaminare a jocului și a gravului, care poate avea consecințe de amploare" Una dintre consecințe este revenirea la începutul sincretic în artă, când participarea privitorului la un act artistic înlătură parțial problema profesionalismului și criteriul calității Nu este necesar să absolutizați aceste trăsături, dar nu este inutil să le aveți în vedere, mai ales că până la mijlocul și sfârșitul secolului XX vor crește doar Situațiile de joc în arta modernă apar concomitent cu apariția sistemelor de codare Nu întâmplător apariția Fecioarelor din Avignon, un tablou care a presupus atâtea interpretări și interpretări, a devenit un fel de joc în cadrul artei serioase Și oriunde sistemul de interpretări, îndepărtându-se de obiectul de artă însuși, devenea autosuficient, situația de joc s-a agravat și s-a intensificat Desigur, cu cât obiectul interpretării în sine a devenit mai puțin "artă" în sensul tradițional al cuvântului, cu atât ponderea jocului creștea Tocmai din acest motiv primele și cele mai acute situații de joc în arta contemporană se leagă, oricât ar părea paradoxal, de revenirea la obiectul real Nu la imaginea lui reală, ci pur și simplu la subiect V ARTIFEX LUDENS- Chiar în momentul în care cei mai mari maeștri ai simțului non-figurativ formează o nouă lume non-figurativă (în acel moment Piața Neagră și alte lucrări ale lui Malevici formează Suprematismul, care va fi expus în , "compozițiile" lui Kandinsky , "ferestrele simultane" ale lui Delaunay, picturile "neoplasticistice" de Mondrian), smulse din artă, obiectul nemaifirat devine în sine un fenomen de artă Sau mai degrabă, ei fac să fie așa Apariția ready made in art poate părea întâmplătoare, între timp, prevestește multe și apropie acest eveniment Printre aceste motive se numără un interes respectuos pentru lucrurile care crește odată cu dezvoltarea designului industrial replicat și o anumită teamă de apariția acestor lucruri cele mai replicate; introducerea unor adevărate colaje poligrafice în picturile cubiste; dezvoltarea știrilor și transformarea lui în artă, evoluția montajului în cinema, în special în documentare, unde o comparație precis găsită a motivelor cotidiene a provocat un efect artistic paradoxal de ascuțit și, în sfârșit, utilizarea motivelor industriale în constructivism Un fel de "reabilitare ludică a realității", exprimată în întoarcerea la artă nu a unei imagini subiect, ci a obiectului însuși, este o consecință a negativismului fundamental pentru avangardă, dar și a aceleiași dorințe de joc, în care obiectele obișnuite acționează ca obiecte într-o situație de rol care nu le este caracteristică Aici un rol colosal, încă neapreciat și analizat pe deplin, îi revine fotografiei Camera, acest "proprietar al momentului, care în câmpul vizual (en termes visuels) întreabă și răspunde în același timp" (A Cartier-Bresson), deja din vremea lui Daguerre și Nadar, a dovedit capacitatea a tabloului pentru a concura cu pictura tradițională, în secolul XX a devenit un instrument pentru construirea de noi structuri artistice Într-o oarecare măsură, aceasta a coincis cu reabilitarea obiectului, care a fost abordată de cubiștii perioadei sintetice sau de același Marcel Duchamp O juxtapunere neobișnuită de obiecte banale este un principiu care a prins clar contur la începutul anilor , un exemplu al căruia este inscripția menționată pe spatele unui tablou de Malevich Aceasta, însă, este o juxtapunere făcută de om, o juxtapunere a ceea ce este descris Fotografia surprinde cu aparentă obiectivitate, compară realitatea După cum știți, una dintre caracteristicile definitorii ale jocului este dominația procesului asupra rezultatului Un obiect obișnuit nu poate fi un rezultat artistic Dar plasat într-un context neobișnuit, provoacă o anumită distracție și sa MODERNISM Artă din prima jumătate a secolului XX un valoros proces de percepție și interpretare, care devine cel mai important fapt al artei, artă care nu tinde spre descoperiri semnificative sau plastice, nici pentru autoexprimare, ci doar pentru provocări distractive Aici are sens să reiterăm judecata făcută în epigraf: "Materia primă inițială a acestui proces este o operă de artă, produsul finit este interpretarea sa" Cu toate acestea, autoexprimarea rămâne încă un anumit spațiu Eliminarea în jocul artistic a problemelor complicate care apar într-un intelect subțire, dar nu întotdeauna curajos, cu o realitate formidabilă și vagă, este, de asemenea, un mod deosebit de realizare creativă Mai mult, există o legătură clară cu ritualurile sincretice ale culturii preistorice, cu riturile sale colective narcotice Jocul este într-adevăr unul dintre cele mai eficiente droguri emoționale: scenele jucate de personajele din "Orașul ciumei" a lui Wilson și din "Sărbătoarea în vremea ciumei" de Pușkin contrastează distracția isterică cu coșmarul din jur și cu moartea iminentă Iată, din nou, cercetătorul riscă să dramatizeze situația și să vadă în colajele cubismului sintetic, în "provocațiile" lui Duchamp, futuriștilor sau dadaiștilor, o anumită aspirație sumbră la uitare, la construirea unor programe artistice insidioase care tind să evadare din realitate Este prea ușor să percepi "arta jocului" ca distracție formală pretențioasă sau, dimpotrivă, să o analizezi din punctul de vedere al "micro-esteticii" folosind instrumente filozofice complexe Cel mai probabil, a avut loc un proces artistic complex și destul de confuz, dar încă neînrădăcinat în filozofia profundă, în cadrul căruia există maeștri foarte talentați și oameni de talent mediu, care sunt complet lipsiți de el, dar capabili să creeze și să biciuiască mai departe o spumă alarmantă și sclipitoare de inspirație salvatoare în lucrările lor , distracții și dispute, încercate prin însuși procesul creației ironice, scepticism vesel și curiozitate curajoasă pentru a menține un dialog demn cu un timp periculos, imprevizibil și, dacă este posibil, lăsat posterității dovezi demne de îndrăzneală creativă Ceva s-a pierdut cu siguranță în procesul unei astfel de creativități: o supraabundență de ironie și chiar și forma ei cea mai sublimă - autoironia - privează arta de putere, semnificație și amploare, jocul se transformă uneori în ludic, se trage dureros, ștergându-se pe parcurs nu numai granițele genurilor, ci și linia dintre experimentul profesional și pretenția amator de originalitate V "ARTIFEX LUDENS- P Picasso Un pahar de absint Principalele repere și fenomene care marchează evoluția jocului în artă au fost, în primul rând: primele lucrări cubiste ale lui Picasso și, fără îndoială, sculpturile sale timpurii, care conțin uneori un fel de "program de joc" ("Un pahar de absint", , HSV); colaje de cubism sintetic, spectacole ale buddlyanilor ruși, opera Victory over the Sun, lucrări de Archipenko, Picabia și mai ales Duchamp la Armory Show (New York, ); lucrările lui Henri Laurent de la mijlocul anilor ("Clown", ), "asamblări dinamice de obiecte" gata făcute timpurii ale lui Duchamp, cu păpuși de Marinetti și F Cangiullo în galeria lui G Sprovieri (Roma, primăvara ); într-o oarecare măsură, manifestele dadaiste și, desigur, însăși activitatea dadaiștilor Și apoi, parțial moștenite de la Dada, parțial dezvoltând independent, experimentele suprarealiștilor și chiar, îndrăznim să presupunem, arta metafizică care i-a precedat Toate aceste lucruri complet diferite ale acestor artiști diferiți sunt unite de un singur lucru - o dorință persistentă de a provoca interpretari în jurul obiectelor reprezentate sau prezentate neconvențional, care sunt destul de obișnuite în sine Și adesea folosirea lucrurilor reale sau imitarea lor este o opțiune în care, prin simplificarea subiectului, a fost posibil să se complice interpretarea acestuia Aici apare o asemănare paradoxală (pozitiv-negativă) cu arta care este complet non-obiectivă: la urma urmei, a gravitat și spre explicații nesfârșite, auto-apologia etc În esență, acest lucru nu este greu de înțeles În ambele cazuri, spectatorii devin confuzi, năuciți, lipsiți de informații emoționale și intuitive, în mod tradițional informații estetice În ambele cazuri, apare un câmp de percepție neobișnuit de spațios - infinit nedefinit pentru abstractizare, localizat obiectiv, identic cu viziunea de zi cu zi pentru gata făcut Adevărat, între astfel de fenomene deschis jucăușe și altele, jucăușe, ca să spunem așa, latent, granița este instabilă și mobilă și trebuie avut în vedere că tendințele se pătrund constant între ele, intersectându-se și învolburându-se ca volumele din pictura cubistă MODERNISM Artă din prima jumătate a secolului XX M Duchamp Roata de bicicleta Reproducere Aici putem aminti și experimentele "obiective" ale lui Umberto Boccioni (parțial apropiate de sculpturile "obiective" ale lui Picasso, în primul rând sculptura sa "Desfășurarea unei sticle în spațiu" ( - ), unde volume dinamice, parțial urcând la cubismul, vin în contact cu o imitație a unui obiect real) ; complex plastic (instalație) de J Puncte "Zgomot + dans + bucurie" - într-un cuvânt, doar acele aspecte ale activității futuriștilor care sunt legate în mod specific de joc Primul eveniment cu adevărat "semnificativ" a fost "Roata" lui Duchamp V -ARTIFEX LUDENS O roată de bicicletă și un pisoar, reprezentate ca o sculptură, este un fel de "jucat de joc", un sistem de reflexii multiple Îmi place să respir mai mult decât să lucrez Marcel Duchamp jL Posibil Marsilia Duchamp este singurul maestru care nu numai că leagă indisolubil modernismul de postmodernismul, dar demonstrează în mod convingător atât valoarea și eternitatea celui dintâi, cât și inevitabilitatea și semnificația celui din urmă M Duchamp Fântână Acest "maestru al jocului", marele mistificator, și-a petrecut copilăria și adolescența departe de tentațiile liber-gândirii boeme Fiul unui notar bogat din Normandia, compatriote cu Flaubert, Maupassant și eroii lor, Marcel Duchamp a crescut într-o atmosferă de intelectualism burghez provincial Privilegiatul liceu Corneille din Rouen, după ce i-a adus o medalie pentru excelență în desen, nu i-a dat gust pentru știință, ci a dezvoltat o înclinație pentru reflecție, cu greu capabilă să se dezvolte în afara cunoștințelor organizate La vârsta de șaisprezece ani se află la Paris și se ocupă doar de artă Desenele sale din tinerețe sunt ciudat de mature, amintesc de Picasso; la vârsta de șaptesprezece ani, pictează deja peisaje impresioniste aproape profesioniste: cow in Blainville" ( , Museum of Art, Philadelphia), "Landscape in Blainville" ( , colecție privată, Milano) și altele Duchamp, însă, mai târziu "impresionist", nu arată decât o influență foarte îndepărtată (influencetres eloignee) lui Monet, pictorul meu impresionist preferat la acea vreme Poate că Duchamp a subestimat importanța impresionismului tocmai ca școală a independenței artistice - totuși, la acea vreme, impresionismul deveni deja istorie Dar, în principiu, avea dreptate, din moment ce perioada imitației, inevitabilă în tinerețe, a trecut cu salturi, abia având timp să se "aseze" într-o direcție sau alta În urma fratelui său Jacques (care a lucrat sub pseudonimul Villon), face desene pentru ziare, participă la Salonul Umoriştilor, ia lecţii de desen (nu pentru mult timp, el a abandonat curând intenţia de a intra la Şcoala de Arte Plastice) şi scrie un lot Poate că își salvează puterea și timpul, rămânând departe de nesfârșitul timp liber intelectual al artiștilor și poeților din Montmartre și Montparnasse, MODERNISM Artă din prima jumătate a secolului XX rafinamentul și dandyismul îl îndepărtează de boemie Preferă foarte mult expozițiile față de cunoașterea cu locuitorii "Stupului" sau "Bato Lavoir", trăiește impresii profund, dar mai degrabă singur "Înot", după recunoașterea lui, între fauvism, cubism și clasici, în lucrările sale timpurii este la fel de apropiat de Matisse și Rouault ("Nud în ciorapi negri", , colecție privată, Paris; "Portretul lui Duchamp Tatăl" ", , Muzeul de Artă, Philadelphia), dar în pictura sa în mare măsură imperfectă, lipsită, poate, de semnificația olimpică a colegilor săi mai în vârstă, există mai mult decât a lor, pasiune întunecată și joc coloristic Pictura lui Duchamp cu greu poate fi apreciată în termeni absoluti În multe privințe, el a călcat pe urmele a ceea ce fusese deja găsit, dar în curând și-a făcut să se estompeze realizările tradiționale cu descoperiri, descoperiri și, bineînțeles, cu lucrări scandaloase din anii și, cel mai important, cu aspirația sa hotărâtă către arta de a viitorul și apartenența acestuia A spune că Duchamp a "jucat" cubismul ar însemna a explica un fenomen destul de simplu într-un mod foarte simplu "Noto ludens" este un concept care a devenit un universal al secolului al XX-lea, iar în opera autorilor cubiști Picasso și Braque este puțin mai puțin jucăuș decât în arta lui Duchamp Dar jocul pentru Duchamp este mai aproape de șahul său preferat decât de distracție Picturile sale "cubiste" (Sonata, , Muzeul de Artă, Philadelphia) sunt nu atât imitații, cât studii analitice El este îndreptat către viitor și este cel mai interesat de cubism ca cale către un nou mediu obiectiv "Moara sa de cafea" ( , Tate Gallery, Londra) mărturisește utilizarea magistrală a realizărilor cubismului pentru a-și realiza propria abordare a naturii Aceasta este o privire asupra unui obiect din unghiuri diferite și o proiecție a mișcării sale și, în același timp, o imagine a unui "obiect" artistic de la sfârșitul secolului și, cel mai important, o artă magistrală Cu toate acestea, binecunoscutul său desen timpuriu care înfățișează un jet de gaz ( - , Rouen) a manifestat deja un interes puternic pentru mașinile antropomorfe și erotica profund ascunsă Opera lui Duchamp din acea vreme combină în mod ciudat consonanța cu prezentul cu o descoperire în viitor - cubismul este sintetizat clar cu futurismul în Nudurile coborând scările (nr și nr ) (ambele Muzeul de Artă, Philadelphia) Este important ca desenele sale de viață ale unui model nud, executate în același timp, să demonstreze profesionalismul perfect și tradițional Contactul cu subiectul - dinamic sau imobil - este din ce în ce mai palpabil în arta lui, influențele îl ocupă din ce în ce mai puțin Nici "Călărețul albastru" și nici "Dada" de mai târziu în forma sa pură (dacă se poate spune așa despre "Dada") nu-l captează La începutul anilor , a câștigat independența și o individualitate aproape completă, devenind aproape figura centrală printre artiștii care au format grupul Puteaux: Kupka, Roger de Fresnay, Picabia, Archipenko și alții Grupul era mai radical decât cubiștii "clasici" și a visat la mai multă artă "concepuală" În curând, după cum știți, Duchamp va deveni idolul dadaiștilor și, în opinia lor, poate predecesorul lor principal și direct V -ARTIFEX LUDENS- Marcel Duchamp: prolog al postmodernismului M Duchamp Nud coborând scările, nr Chiar înainte de primul său ready made, Duchamp a reușit să șocheze publicul familiar prezentând pictura menționată mai sus "Nud coborând scările" (nr ) la Salon des Indépendants din Sub presiunea criticilor, pictura a fost scoasă din expoziție, deși nu era nimic obscen în ea: doar plasticitate agresivă, efectul mișcărilor parcă suprapuse una peste alta (o tehnică bine cunoscută de futuriști ), folosirea filmului și a fotografiei efecte - într-un cuvânt, libertatea imediată de căutare, care, după cum S-a dovedit că ar putea încă șoca privitorul Adevărat, experimentele futuriste de la Paris nu erau încă cunoscute pe scară largă; după manifestul lui Marinetti (februarie ), doar o expoziție futuristă a fost prezentată la Paris la Galeria Bernheim În plus, futuriștii nu au înfățișat un model nud În ceea ce privește prima (precum și cea ulterioară, desigur) gata făcută de un pictor talentat și curajos, s-a vărsat atât de multă cerneală încât se poate vedea Cu greu este posibil să creăm imaginea adevărată a unui eveniment prin straturile a mulți ani de interpretări, la fel cum cu greu este posibil să ne imaginăm care a fost impulsul și cauza unei performanțe senzaționale, care cu greu ar putea fi considerată un eveniment artistic la acel moment timp Adevărat, mulți ani mai târziu, Duchamp a susținut că, după ce a descoperit gata făcută, "spera să aducă confuzie în carnavalul esteticismului" , în timp ce dadaiștii au început să le admire tocmai estetica Cu toate acestea, numeroasele judecăți ulterioare ale lui Duchamp despre ready made în anii par mai degrabă pasaje viclene ale unui maestru obosit de intervievatori decât o explicație a unei probleme cu adevărat dificile Nu există nimic mai șocant decât reconstrucția ideii de operă, mai ales un act (acțiune) care a șocat artiștii și publicul în urmă cu aproape un secol Dar nu se poate să nu admirăm îndrăzneala gestului artistic, care a anticipat mult din ceea ce astăzi se numește "strategie artistică" Gustul public aștepta ceea ce, potrivit judecății citate a lui Baudelaire, "ne va fi permis să numim modernitate (modernit)" În acest caz, mai ales este un gest Roata lui Duchamp a devenit prologul nu numai al "dada", ci și al artei pop, al acționismului, primul obiect găsit, primul contraargument împotriva artei abstracte și, în sfârșit, primul fenomen în artă în care arta în sensul tradițional al cuvântului a fost complet absent "Artistic" (anartistique) (definiția lui Duchamp, recunoscută de el * spre deosebire de cel mai familiar "anti-artistic" (anti-I artistique)) o lucrare amplasată într-un spațiu expozițional tradițional MODERNISM Artă din prima jumătate a secolului XX M Duchamp Uscător de sticle Reproducere spațiu, un detaliu în serie - roata unei biciclete în serie, montată pe un taburet cu furca în jos, a fost în primul rând un fenomen al necondiționului în lumea imaginilor condiționate și apariția unui nou dialog al obiectelor create de om - industria de masă și cele artistice unice Probabil că Duchamp, primul și singurul, a simțit atunci că granițele dintre artă în sens tradițional și doar un obiect, replicat, dar având propriul sens, dinamică și chiar "filozofia mașinii", nu numai că dispar, ci devin reciproc permeabile și problematică Și a împins, deloc ocolind jocul și scandalosul deschis, aceste două fenomene care nu fuseseră comparate anterior, le-a forțat să intre în dialog și, după cum se obișnuiește acum, a spune, a se autoidentifica Probabil că nu ar trebui să exagerăm nici provocativitatea, nici validitatea filosofică a acțiunii Sensul lui a fost determinat nu de el însuși, ci de cererea arzătoare, de nevoia urgentă a unei situații, a cărei interpretare a depășit de multe ori valoarea ei esențială Începând cu Roata de bicicletă ( , original original pierdut), parada interpretărilor a devenit prologul sistemelor și construcțiilor postmoderne Desigur, se poate pune la îndoială corectitudinea utilizării termenului "postmodernism" în raport cu artistul care s-a dezvoltat în primul sfert al secolului al XX-lea Totuși, dacă considerăm postmodernul nu ca o viziune artistică holistică asupra lumii, ci ca un anumit complex de tehnici și calități, ca un anumit limbaj, atunci, fără îndoială, totul se distinge la Duchamp Multe dintre lucrările și "acțiunile" tânărului Duchamp au devenit un fel de "vaci sacre" pentru ultima critică de artă, dar pe vremea lor nu au fost atât de în centrul atenției ca acum Până astăzi, ei scriu despre Duchamp ca un artist complet misterios, nedescifrat, comparabil ca amploare doar cu Picasso, care a deschis o nouă cale în arta secolului al XX-lea Ciudățenia lui Duchamp constă nu atât în lucrările sale, a căror "indescifrabilitate", s-ar putea presupune, era o parte obligatorie a conceptului, cât în incompatibilitatea imaginii și rădăcinilor artistului cu activitățile sale Intelectual, iubitor de șah, om străin de boemia și declarațiile scandaloase, care amintește de Hesse în aparență, a creat o lume artistică care a anticipat teatrul absurdului În același timp, pe bază V ARTIFEX LUDENS Marcel Duchamp, prolog al postmodernismului M Duchamp Sticlă mare Fragment din instalație - M Duchamp Sticlă mare, un fragment al instalației - dintre cele mai ilogice și chiar scandaloase construcții artistice ale sale, priceperea profesională a unui desenator, pictor, chiar arhitect a rămas la un nivel înalt Iar reproducerile pictate, de la peisajul kitsch ("Pharmacie") la "La Gioconda", care au fost, de asemenea, percepute ca evenimente "semnificative" în secolul al XX-lea, nu au fost experiențe obosite ale unui psiholog social pentru artist? De fapt, era deja artă pop, ridicând paginile vieții de zi cu zi la rang de artă, o poftă spontană de "pictură", ale cărei rezultate (aceeași "Gioconda" cu mustață) devin la fel de gata făcute ca un pisoar ("Fântâna", , original pierdut) semnat de artist Principala calitate a întregii cariere artistice a lui Duchamp a fost totuși un sentiment perfect al libertății creative și intelectuale, a cărui nemărginire l-a ocupat și l-a amuzat Se pare că avea un dar deosebit de a ghici anumite mecanisme ale gustului public și de a construi construcții care i-au stârnit interesul În același timp, lucrările sale, de regulă, posedau o rezervă de înaltă îndemânare artistică, care dădea celor mai șocante și absurde lucrări un simț al valorii și al "realizării", completitudine profesională În acest sens, în ochii publicului ar putea arăta mai mult ca un maestru decât Picasso sau cubiștii Desigur, reprezentarea unei roți sau a unui pisoar rămâne doar un gest care organizează o reacție previzibilă și noi câmpuri de tensiune în spațiul interpretărilor Aceste acțiuni nu necesitau decât ingeniozitate și îndrăzneală artistică și poate doar matematică și MODERNISM Artă din prima jumătate a secolului XX calcul psihologic, alegerea exactă a momentului și un indubitabil simț al umorului Cu toate acestea, atunci când se îndreaptă către compoziții la scară largă, în care obiectul este combinat cu arta creată de om, unde apare nevoia unei arhitecturi complexe a întregului, imaginația sa va fi cu siguranță în concordanță cu un gust strict în raport cu forma artistică , cu sensibilitate la material, iar profesionalismul lui se vede în cele mai de neconceput și chiar aparent ridicole idei Proiectul său imens, în termeni moderni, "Sticlă mare" a rezumat într-o oarecare măsură primele rezultate preliminare ale cercetărilor sale diverse și, din exterior, ar putea părea contradictorii F Picabia Parada dragostei kam Produsul conceput de Duchamp Jocul nu a fost (în principiu, și nu trebuia să fie) finalizat, din moment ce însăși ideea lui, proiectul teoretic și grafic inițial devenise deja obiectul unor interpretări care au început "infinitul rău", cu alte cuvinte, polemici care au avut nicio soluție prin definiție și au fost valoroase pentru fanii acestui tip de jocuri A compara procesul de pregătire a "Marele Pahar" cu "jocul de mărgele" nemuritor al înțelepților Castalieni ar fi pe cât de impresionant, pe atât de inexact Proiectul șocant al lui Duchamp, doar prin abstracția sa elegantă, poate aminti acum divertismentul castalian, care se bazează pe o sinteză a cunoașterii profunde, a ideilor, a procesului de modelare a interacțiunii diferitelor arte, a științei exacte și a ideilor intuitive sau Big glass" (La mariee mise a nu par ses Celibataires, meme (Le grand verre) După ideea artistului, ar fi trebuit să apară o construcție complexă de sticlă și anumite mecanisme, mai degrabă chiar modele, imagini ale acestor mecanisme, sau mai bine zis, să fie într-o stare de apariție care au doar un sens metaforic, dar a căror descriere și "inventar" au constituit cea mai importantă parte a proiectului Interpretări publicate de la apariția ideii au îngropat de mult sub ele primele impresii ale acelor părți a proiectului pe care Duchamp a reușit să-l realizeze Totuși, se știe că Duchamp a considerat construcția sa ca un fel de aparat erotic, crezând că în h În special, o moară de ciocolată, un dispozitiv pentru autosatisfacerea bărbaților (cf cu celebrul tablou al lui Picabia "Love Parade" ( , Neumann Collection, Chicago), unde procesul sexual este imitat V -ARTIFEX LUDENS* Marcel Duchamp: prolog al postmodernismului F Picabia Un tablou foarte rar pe pământ M Duchamp Avioane de sticlă rotative mecanisme descrise delicat și grotesc) Adevărat, artistul în interpretările sale nu a determinat diferența fundamentală dintre sens, ironie sau absurditate deliberată Grafică, marcată de o eleganță rigidă și nervoasă, texte, fragmente din viitoarea clădire, realizate cu un excelent simț al materialului, biomorfă și mobilă, ca să nu mai vorbim de celebrul avion de sticlă ("platformă", "sanie") cu moara de cafea ( - , Muzeul de Artă, Philadelphia) este un design dinamic îndrăzneț și îndrăzneț, un "mobil", complex, în care rafinamentul plasticității este combinat cu absurditatea gânditoare a funcțiilor Toate acestea sunt pline de o grandoare deosebită și o libertate îndrăzneață "Ne aflăm în fața unei interpretări mecanice, cinice, a unui fenomen amoros: trecerea unei femei de la o stare de virginitate la non-virginitate, considerată ca subiect pentru construirea unei ființe esențial asensibile - să spunem, o ființă supraomenească care aplică acest lucru tip de operație pentru ea însăși" , a scris André Breton după mai bine de douăzeci de ani, iar această singură frază (din sute, dacă nu mii, generate de "Marele Pahar") este suficientă pentru a înțelege nemărginirea, sau mai bine zis, dat amorfitatea câmpului interpretativ propus de Duchamp Toată această masă de neconceput complexă, în esență imposibil de realizat, acest teatru fantomă, virtual, doar parțial materializat, are propria sa lume intelectuală filosofică, psihanalitică, istoria artei, propriul spațiu mental (ceea ce critica de artă modernă definește adesea termen "discurs"), care dă naștere de multă vreme propriei sale mitologii și un întreg sistem de reflecții multiple "Sticlă mare", încă neterminată, a fost grav deteriorată în timpul transportului, iar Duchamp a transformat structura spartă într-una finită, păstrând crăpăturile, interpretându-le ca un fel de urme ale soartei lucrării, adiacente privind de-a lungul timpului Duchamp avea o imaginație încântătoare și o capacitate de muncă la fel de incredibilă, era uimitor de harnic, iar fantezia lui nu era legată nici de gust (el însuși a stabilit-o), nici de tradiție (nu era doar MODERNISM Artă din prima jumătate a secolului XX | a încălcat-o, a lucrat de parcă nu ar fi existat niciodată), nici noțiunea general acceptată de decență El s-a comportat mai degrabă ca un om de știință, experimentând în căutarea oricărui rezultat, acumulând observații, dar fără a se strădui să găsească concluzii Chiar înainte de a pleca la New York ( ), a devenit celebru în SUA grație succesului scandalos al lui Nu la Armory Show, așa că succesul său în Lumea Nouă era o concluzie inevitabil A devenit o senzație vie, Pied Piper al gardienilor Hamelin ai celei mai noi arte din SUA, iar puțin mai târziu, în , idolul dadaiștilor din Zurich, iar apoi dirijorul ideilor lor la New York Este suficient să privim pictura lui Picabia "A Very Rare Painting on Earth", t , MSG) pentru a vedea influența aproape copleșitoare a "Paharului mare" asupra artistului, care era destul de independent și până atunci destul de stabilit Aproape simultan cu Tatlin, Duchamp a început arta cinetică Începând cu The Wheel, unde mișcarea era în natura obiectului în sine, Duchamp a ajuns la obiecte cu o mișcare preprogramată spectaculoasă, anticipând efectul Op Art (Spinning Cymbals, , Yale University Art Gallery, New Haven) Interesul lui pentru cinema este de asemenea firesc - deține filmul "abstract" (de fapt, lipsit de obiectivitate) "Cinema anemic" ( ) De parcă ar fi anticipat problemele "reprezentării", viitoare site-uri informatice, intertexte etc , Duchamp a produs ulterior o variantă a propriei colecții de colecții, fără precedent în artă F Picabia Carburator bebe i lucrări - un fel de sac de toaletă, în care, într-o formă pliată, erau prezentate imagini ale celor mai importante lucrări ale sale, chiar și o grandioasă instalație târzie Astronomia lucrurilor se bazează pe o cunoaștere perfectă a spațiului pe care un obiect trebuie să-l ocupe într-o imagine și a spațiului care separă un obiect de altul Canoanele esteticii metafizice se sprijină pe o aranjare (desfăşurare) minuţioasă şi precisă calculată planuri şi volume Giorgio De Chirico Estetica metafizică "Dorul de infinit" * Odată cu izbucnirea războiului, avangarda occidentală, ca mișcare unică și puternică, aproape s-a oprit în dezvoltarea sa rapidă În orice caz, fenomenul picturii metafizice pare a fi un fel de meditație artistică, o pauză după bătălii futuriste Putem spune că asta s-a întâmplat și în "spațiul jocului"? În sine, arta metafizică nu pare a fi mistificatoare, cerând insistent interpretări viclene Cu toate acestea, poetica sa, și în special lucrările celui mai strălucit reprezentant al său, Giorgio De Chirico, au fost solicitate de dadaiști și au intrat în tendința suprarealistă Școala metafizică a devenit o rădăcină filozofică pentru evadarile de joc Cu toate acestea, "jocurile" dadaiștilor nu erau cu mult mai distractive decât fanteziile sumbre ale picturii metafizice Și acolo și atunci au fost necesare structuri intelectuale extinse, speculative, iar acolo și atunci ironia a avut un gust amar și tristețe - o nuanță de scepticism detașat În plus, atât dadaismul care se apropie, cât și pictura metafizică care s-a format la mijlocul anilor au devenit de-a lungul timpului principalul material al culturii suprarealiste Bazele viziunii suprarealiste au luat contur în Italia ca o reacție firească la perioada de activitate zgomotoasă a futuriștilor Au trecut scurti ani de acțiuni futuriste comune, în timpul războiului grupul practic a încetat să mai existe: Boccioni a murit, Rus-solo s-a întors la muzică, Carra s-a apropiat de De Chirico și s-a apucat de pictura metafizică În futurism, a existat, fără îndoială, o supraexcitare atât plastică, cât și emoțională, chiar și oarecare tam-tam, în mare măsură socială și uneori politică Futurismul a fost, la fel ca majoritatea mișcărilor de la începutul secolului, o artă a prevestirii Arta metafizică, apărută, ca și futurismul, înainte de război, s-a conturat deja în anii postbelici și a fost mai înclinată spre reflecții atemporale, spre rezumarea unor rezultate emoționale Cea mai semnificativă figură din arta metafizică și cea mai importantă pentru suprarealism - Giorgio De Chirico, italian * Titlul tabloului de J De Chirico ( ) v -ARTIFEX LUDENS- - Dor de infinit J De Chirico Nostalgia poetului un intelectual, un poet care și-a petrecut copilăria și adolescența în Grecia (a trăit acolo până la vârsta de ani) și apoi a plecat să studieze la München, unde, ca mulți, de altfel, i-a apreciat pe Böcklin și Klinger mai ales, temeinic a învățat noua filozofie germană Simțul genetic italian al antichității, înțelegerea nu manualului, ci spiritul experimentat și perceput al Hellasului, reacția la arta prea extravertită a futuriștilor au modelat simțul vieții lui Chirico, deși era mai puțin decât alți artiști italieni din generația sa, a fost afectate de idei futuriste și concepte plastice Pentru De Chirico, cele mai valoroase calități ale unui tablou au fost contactul cu un vis sau cu un vis din copilărie La început, el a încercat să realizeze aceste aspirații într-o versiune simplă a simbolismului de la München, dar și-a găsit rapid propria intonație Și dacă termenul de "pictură metafizică" a fost promulgat de el, Carra și Giorgio Morandi abia în , atunci esența acestei tendințe este deja vizibilă în lucrările de dinainte de război ale lui De Chirico și a început să folosească în același timp epitetul "metafizic" O combinație ciudată de idei mistice, vise tulburătoare, străduință pentru valorile, în primul rând, ale vieții interioare, asocieri constante cu antichitatea (în sensul ei roman, "cezarian"), dar moartă, nemișcată - o astfel de lume devine habitatul pentru personajele lui Giorgio De Chirico Când a sosit prima dată la Paris în vara anului și și-a arătat opera la Salon d'Automne și Salon des Indépendants, a reușit să-și surprindă colegii artiști, obișnuiți cu totul și puțin surprinși de nimic, precum și publicul Cu toate acestea, tocmai la începutul vieții sale pariziene De Chirico și-a formulat propria înțelegere a artei în situația ei înconjurătoare: "În jurul meu, o gașcă internațională de artiști contemporani era prostește îngrijorată într-un cerc de formule uzate și sisteme sterile Eu singur, în tristul meu atelier de pe rue Camp-pan-premier , am început să găsesc primele semne de artă mai integrală, mai complexă și, ca să spunem într-un cuvânt și cu riscul de a provoca colici hepatice la criticul francez, mai metafizică" Ceea ce s-a spus, desigur, nu a avut nicio legătură cu Guillaume Apollinaire, care a apreciat foarte mult munca lui De Chirico în Salon d'Automne și Salon des Indépendants din și În , De Chirico l-a invitat pe Apollinaire în atelierul său și i-a prezentat portretul său, pe care poetul l-a numit "premonitoire" patru ani mai târziu ( , MSIGP) Într-adevăr, pe profilul-siluetă neagră a lui Apollinaire De Chirico a desenat un cerc MODERNISM Artă din prima jumătate a secolului XX J De Chirico Portretul lui G Apollinaire Femeie amintește de o țintă: după cum știți, în poetul a fost rănit la cap și în a murit din această rană În imaginea din prim plan este un bust antic cu ochelari negri, metafora frecventă a lui De Chirico a unui poet orb, atât de aproape de el "Ceea ce ascult nu valorează nimic, există doar ceea ce văd cu ochii deschiși, dar și mai bine - cu cei închiși", a scris artista Conceptul de metafizic în cercul ideilor artistice ale timpului a însemnat cel mai probabil doar aspirația artei dincolo de limitele lumii percepute și cunoscute material De Chirico nu avea nici treizeci de ani, el percepea viața cu romantismul unui vizionar pesimist IV "ARTirEX LUDENS- "Dorul de infinit J De Chirico Misterul zilei și într-adevăr poseda un talent rar pentru a reproduce viziuni nu infernale înspăimântătoare, ca mulți artiști ai timpului său, ci viziuni extrem de individualizate Visele lui picturale sunt uimitor de autentice De Chirico, într-o anumită măsură, face același lucru ca Kandinsky și Klee, dar își îmbracă inconștientul într-o formă obiectivă Cu toate acestea, obiectele sale nu răstoarnă sferele vagi ale secretelor spirituale, nu traumatizează privitorul cu detaliile dezgustătoare materializate ale ideilor ascunse sau suprimate, care vor fi tipice pentru suprarealişti, pentru multe lucrări ale lui Ernst şi mai ales Dali cu el coșmaruri "ficționate" și detaliate De Chirico te invită să privești lumea goală, calmă, amorțită, în care domnește nu atât pasiunea, durerea, viața sau moartea, ci "ecoul vizual" al lor îndepărtat, care se estompează Peisaje după bătălii emoționante, cicatrici pietrificate, tragedii transformate în monumente de marmură pentru ele însele Acest lucru este intensificat de pictura în sine, a cărei textură este netedă și imperceptibilă, de perspectiva aspră, "desenată în ochi", planurile spațioase ale pereților pictați monoton, trotuarele, cerul, figurile minuscule pierdute care par, dacă nu chiar de piatră, atunci nu chiar în viață Deci, uneori, într-un vis dureros, ca din exterior, o persoană se vede într-un spațiu periculos, nepământesc După cum sa menționat deja (vezi capitolul II), o persoană dintr-un vis se simte adesea mică, pierdută într-o lume vastă de proporții și spații deplasate Tablourile lui De Chirico sunt dominate în mod constant de efectul unei recunoașteri greșite dureroase - "jamais vu" (familiar, văzut aparent pentru prima dată), ele sunt într-adevăr spațiul unui vis, unde nu există distanță ■ niy, unde obiectele sunt îndepărtate sau apropiate doar datorită unor indicii de perspectivă, unde ceea ce pare a fi mai semnificativ se transformă brusc de la departe la aproape, ca într-un film cu ajutorul unui obiectiv zoom modern S-ar putea compara picturile sale cu scena de teatru, unde unele obiecte sunt voluminoase, altele sunt doar înfățișate, unde sunt oameni și păpuși, dar toate acestea pot schimba la un moment dat locurile Nu spațiu obiectiv, distanță, scară, ci un caleidoscop lent de viziuni, un somn vâscos din care este imposibil să te trezești, domină obiectele și oamenii Nu este ușor de înțeles de ce spațiul construit (aparent!) după legile perspectivei clasice este atât de dureros și dureros de ciudat în pictura lui De Chirico (Turnul Roșu, , MSG) Iar artistul folosește cu pricepere tocmai cunoașterea perspectivei, creând doar o fantomă din ea: atât strada moartă, cât și turnul MODERNISM Artă din prima jumătate a secolului XX departe, iar piedestalul statuii unui condotier necunoscut, parcă ar intra pe un pătrat gol - toate acestea au propriile puncte de fuga, propria sa orientare spațială Uniți prin voința artistului pânză, aceste obiecte rămân în spații diferite, care nu se intersectează lumi naturale Sunt din vise diferite, dar aproape în lipsă de viață, se caracterizează printr-un limbaj plastic și un grad de convenționalitate, care deosebește atât de mult picturile lui De Chirico de picturile suprarealiștilor "clasici" Motivul preferat al lui De Chirico este turnul, un motiv profund italian precum și arcadele, la care se referă aproape cu aceeași constanță Aceste creațiile arhitecturii Quattrocento, chiar și secolele anterioare, au fost văzute de De Chirico ca forme misterioase, semne ale unei alte lumi temporale și spațiale, marcând zona viselor sublime și apăsătoare, pe amintindu-şi omului de micimea sa fizică şi de imaginaţia grandioasă institute de cercetare ("Big Tower", , HSCV) Incomensurabilitatea figurilor umane cu arhitectura uși ciudate de la etajele superioare, deschizându-se aproape în gol - acesta este, fără îndoială, prototipul viziunilor suprareale viitoare, despărţiţi de ei de mândru patos al laconismului Același mochi te afli în celebra pânză "Pentru dezgustul zilei" ( MSI), unde lumea este și mai moartă, iar turnurile urlând cu trâmbițe de rău augur, " " J De Chirico Turn roșu crescând direct din pământ Pânzele lui nu provoacă nici dezgust, nici curiozitate, ci doar atât împreună o frică fericită și înfiorătoare care se naște din versuri frumoase, dar înspăimântătoare sau din muzica unui recviem rece Dar cu toate estetismul chibzuit domnește în ei tânjind pentru totdeauna conștiință asuprită, pentru care căldura vieții vieți este uitată în deșertul rece al viselor și amintirilor misterioase De Chirico - ceea ce nu este deloc tipic pentru maeștrii implicați în suprarealism - era hotărâtor departe de eclectism și avea un gust excelent și un rar simț al stilului Cu toate acestea, această calitate, într-o măsură sau alta, i-a distins și pe cei care, mai mult sau mai puțin îndelungat, și-au împărtășit aspirațiile leniya și predilecții În jurul revistei Valori plastici s-a format un grup de de Chirico asemănători, care a existat din până în și căruia i s-a reproșat ulterior (din păcate, fără motiv) o oarecare apropiere de ideologia Ducelui Apariția grupului a fost mai degrabă rezultatul decât începutul, mai degrabă rezultatul unei oboseli generale din futurism și al unei asemănări destul de îndepărtate de aspirații artistice (Cu excepția imitației evidente a lui Carra De Chirico la început ) Includea un membru al futuristului V -ARTIFEX LUOENS- "Dorul de infinit" K Carra Doua surori K Carra Fata din Occident mișcări Carlo Carra, Filippo De Pisis - un pictor tânăr, foarte subtil, un admirator al impresioniștilor și al venețienilor bătrâni, Massimo Campigli, un iubitor al antichității etrusce Felice Casorati și Giorgio Morandi Devenit apropiat de De Chirico, al cărui junior era cu până la șapte ani, în , Carlo Carra, cu o oarecare rapiditate, s-a îndepărtat de ideile futuriste care îl fascinaseră foarte mult până de curând și a acceptat cu ardoare, deși foarte scurt, aproape ca sistemul său plastic de pictură metafizică Ca De Chirico, un intelectual erudit, în tinerețe a scris despre arta italiană timpurie (în special, despre Giotto și Uccello), iar în curând a publicat pamfletul "Pictura metafizică" (Pittura metafisica) ( ) Picturile sale de la sfârșitul anilor sunt izbitor de apropiate de cele ale lui De Chirico: în motive, personaje, chiar și arhitectura descrisă Ambele par să scrie aceeași "natura" În același timp, pânzele lui Carra arată mai uscate și mai construite, lipsite decisiv de acel tulburător și sumbru, dar totuși poetic, care este caracteristic lui De Chirico În De Chirico, Carra apreciază și percepe principiul mecanicist, obiectiv, acele imagini ale acestuia în care o persoană, mai ales, se transformă într-o asemănare a unei structuri sau mecanism arhitectonic ("Două surori", , KhSSV) De Chirico scrie ceea ce este imaginat, Carra scrie ceea ce este modelat Dacă în personajele De I Kiriko ghicesc oameni, fie sintetizati cu imagini de statui sau cladiri antice sau transformati in mici marionete, "eroii" lui Carra sunt manechine, care imbina in mod ciudat patosul si amenintarea Cunoscuta sa pânză, scrisă deja la sfârșitul pasiunii sale pentru stilistica metafizică, "O fată din vest" ( , KhSSV), al cărei titlu a fost inspirat din opera populară a acelor ani, nu are intriga și orice emoție exprimată motiv O figură de manechin cu o rachetă și o minge în mâini, cu un cap în formă de stilou negru strălucitor sau de plută, parcă înfipt în gât, acest cap fără ochi, clădiri fără ferestre, acest gol steril și înfricoșător al unui Spațiul ab-I surdist construit cu precizie matematic creează impresia unui vâscos nesfârșit MODERNISM Artă din prima jumătate a secolului XX J Morandi Natură moartă J Morandi Natura moartă (vază albastră) un coșmar în spatele căruia se poate ghici o fantezie pe cât de bogată, pe atât de obosită Deja în anii , atât De Chirico, cât și Carra au părăsit spațiul picturii metafizice, întorcându-se, fiecare în felul său, la versiuni oarecum reduse ale neoclasicismului, la motivele antichității, iar De Chirico la cele destul de tradiționale ("Autoportret într-un studio parizian", , Galeria Națională de Artă Modernă, Roma), și chiar deliberat și portrete de salon (The Man in Tailcoat, , colecție privată) Cel mai consecvent, independent și artistic maestru, care a profesat principiile școlii metafizice, luând de la ele doar o aspirație emoțională generală și asceză plastică - acest lucru este, desigur, de netăgăduit Giorgio Morandi, care a dus o viață exaltată și închisă! în Bologna și Gritsanna, departe de lumea plină de viață aproape artistică Primul șoc a fost pentru el Cezanne, ale cărui reproduceri le-a văzut în timp ce studia la Academia de Arte din Bologna, apoi Giotto, Masaccio, Uccello Pasiunea pentru futurism a fost de scurtă durată, la fel ca tributul adus purismului (Still Life, , NMSI TsP) În curând vede reproduceri ale operelor lui De Chirico V "ARTIFEX LUDENS- "Dorul de infinit" Carra, care îl cunoștea pe Morandi din , a venit în studioul său după ce a văzut reproduceri ale tipăriturilor și picturilor sale în La Raccolta în În același an la Roma, îl cunoaște pe De Chirico, în alături de el, Carra Zadkine și alții participă la expoziția Valori plastici din Berlin În primii ani după întâlnirea cu De Chirico și Carra, Morandi a pictat naturi moarte (preferatul său și practic singurul gen, cu excepția peisajelor rare), folosind nu numai tehnici plastice, ci și lumea obiectivă a lui De Chirico și Carra - manechine, unghiulare obiecte moarte etc etc ("Natura moartă cu manechin", , colecție privată, Milano) Revenind, însă, la motive și tehnici în exterior mai tradiționale, el a păstrat în pictura sa o detașare oarecum mistică, "tăcerea", realizând un echilibru aproape cezannian, combinat cu o semnificație strictă "metafizică" "El privește prin ochii persoanei care creează; iar scheletele ascunse ale lucrurilor care ne sunt moarte pentru că sunt nemișcate, îi sunt dezvăluite în aspectele lor cele mai reconfortante - în aspectele eternității lor În felul acesta, el participă la marea poezie creată de noua și profundă artă europeană: metafizica celor mai obișnuite lucruri" , scria De Chirico despre operele lui Morandi încă din Morandi este unul dintre cei mai concentrați, laconici și introspectivi maeștri ai secolului al XX-lea, care a fost interesat exclusiv de pictură și de dezvoltarea posibilităților acesteia într-un spațiu intenționat restrâns Dar chiar și repetând constant, ca și Cezanne, aceleași motive, el a rămas experimentator, introducând în lumea lucrurilor familiare și, ca întotdeauna, cea mai reținută colorare, apoi o expresie nervoasă arzătoare ("Natura moartă", , Galeria Modernului) și New Art, Roma), apoi un efect decorativ neașteptat de ascuțit ("Still Life", , Galeria Kruger-Ditesheim, Geneva) De Chirico, Carra și Morandi au participat ulterior la expozițiile grupului din secolul al XX-lea (Novecento), grup care a început odată cu stabilirea tradițiilor clasice și, mai târziu, a abordat etica oficială a fascismului (curaj, familie, sport, muncă) Dar altceva este mult mai important: scurta existență a Scuola metafisica s-a încheiat cu un eveniment mai semnificativ În , De Chirico a participat la prima expoziție suprarealistă la Galeria Pierre din Paris Breton a văzut deja în el punctul de plecare pentru formarea suprarealismului Exista deja șansa de a menționa că Chagall a fost, fără îndoială, impresionat de stilul lui De Chirico, deși apropierea maestrului Vitebsk de căutările metafizice este poate chiar mai profundă decât ar părea la prima vedere Parcă și Chagall se uita la lumea viselor, dar în visele sale exista mult mai puțin scepticism rece și încredere mult mai anxioasă și plină de bucurie în poveștile inconștientului Nu este greu să vezi motivele lui De Chirico și Carra în Gross, iar mai târziu, într-o versiune foarte îndepărtată, și în Malevich MODERNISM Artă din prima jumătate a secolului XX Războiul a oprit practic dezvoltarea tendințelor avangardiste și post-avangardiste, care era deja "întârziată" Excepția, alternativa, "avangarda în exil" a fost dadaismul "Da Da" "Vrem să facem o faptă bună" Probabil că principalul lucru care a determinat multe dintre calitățile mișcării, care se numește de obicei "Dada", este momentul apariției sale (primăvara - apogeul războiului) Singurul curent semnificativ de la mijlocul anilor s-a format nu numai în timpul războiului, ci - cel mai important - și războiul în sine "Strămuți de masacrul războiului mondial din , noi, la Zurich, ne-am dedicat artei În timp ce tunurile bubuiau în depărtare, am cântat, am scris, am făcut colaje și am compus poezii din toată puterea noastră Am aspirat la artă, care să se bazeze pe capacitatea de a vindeca epoca nebuniei și de a găsi acea nouă ordine a lucrurilor care să restabilească echilibrul dintre rai și iad "(X Arp) "Ne-am pierdut speranța că arta își va găsi vreodată locul cuvenit în societatea noastră Eram în afara noastră de furie și tristețe înaintea suferinței și umilinței omenirii" (M Yanko) Ei sunt primii dadaiști, ca mulți dintre contemporanii lor - a aparținut celor care "s-au prins între două epoci, care nu au fost protejați de nimic și și-au pierdut pentru totdeauna integritatea, celor a căror soartă este să simtă toată îndoielile vieții umane cu o forță deosebită, ca chinul personal, ca iadul" (G) Hesse lupul de stepă ) Inteligența artistică, până nu demult cerșetoare, dar dictator în domeniul liberei gândiri, ferită de însăși soarta sa de orice arbitrar, s-a aflat într-o poziție aproape marginală Întreaga scară a valorilor obișnuite a fost zguduită, amenințarea planează asupra vieții unor oameni complet civili destul de recent Cel mai bun pictor, August Macke, în vârstă de douăzeci și șapte de ani, a murit pe front, Franz Marc a căzut lângă Verdun, Umberto Boccioni, în vârstă de treizeci și patru de ani, a căzut până la moarte în timpul exercițiilor militare, căzând de pe un cal Mai târziu, în același război, a fost grav rănit și în a murit idolul dadaist Guillaume Apollinaire, iar acestea, desigur, sunt doar cele mai cunoscute nume dintre numeroasele, multele victime ale războiului dintre maeștrii artei de la începutul secol "Capitala exilului" - așa se numea Zurich la acea vreme - a primit artiști și scriitori de diferite națiuni și destine Situația, foarte aproape de Decameron, când eroii, ascunși în spatele zidurilor unui palat retras, sunt nevoiți să se distreze pe ei înșiși și unii pe alții în timpul ciumei devastatoare din , "când autoritatea respectată atât a legilor divine, cât și a celor umane aproape că a căzut și a dispărut", s-a repetat în varianta tragică "Cuma care încadrează Decameronul ar trebui să creeze condițiile dorite pentru sinceritatea și informalitatea vorbirii și imaginilor " Escapism, intelectual Robinsonade, o comunitate care a apărut nu atât prin alegere, cât din cauza circumstanțelor neplăcute, știri monstruoase care au ajuns din fronturi, - cinci mii de victime ale atacului cu gaz de la Ypres (aprilie ), V ARTIFEX LUDENS "Da Da" "Vrem să facem o faptă bună> bombe căzute din avioane și avioane pe capitalele europene - toate acestea au creat o atmosferă în Zurich a anilor de război care nu putea fi mai favorabilă apariției celui mai radical și în același timp jucăuș, tendință artistică salvatoare de droguri Este destul de firesc ca starea de spirit și atitudinea să fie de așa natură încât numai cei care erau protejați de o parte a cinismului salvator s-au putut implica atunci în artă cu entuziasm Munca concentrată asupra tabloului, bucuria lui Matisse, chiar și construcțiile intelectuale ale lui Picasso - toate acestea erau atât de îndepărtate încât doar prezentul se simțea real, când ideile complet eshatologice nu provocau decât o sete de anticipare a zilelor trecute, care trec Cele de mai sus sunt confirmate de apariția rapidă a acelei activități artistice furtunoase, care a intrat în istoria artei ca dadaism Chiar și D A D A cele mai arzătoare eforturi întreprinse de Hugo Ball, sosit în Elveția în , nu ar fi putut crea un întreg trend dacă pașii săi nu s-ar fi întâlnit cu sprijinul entuziast al unui întreg grup de emigranți, care erau pregătiți intern pentru un fel de acţiuni comune capabile să apere Coperta primului număr al revistei Dada- pentru a titila conștiința confuză și a ocupa mințile Ball, poet, eseist, filozof, jurnalist și regizor de scenă german, o persoană foarte talentată și diversificată, complet dezinteresată și dependentă, împreună cu iubita și viitoarea sa soție, cititoare și cântăreață Emmy Hennings, au sosit (probabil la sfârșitul anului ) la Zurich - orașul debordant de o "armata revoluționari, reformatori, poeți, artiști, compozitori moderniști, filozofi, politicieni și apostoli ai păcii din diferite țări" O drojdie de experimentare artistică îndrăzneață fermenta deja în aerul calm anterior de la Zurich, recenta expoziție a lui Arp, Otto van Rees și soția sa de la Galeria Tanner i-a nedumerit pe critici și a entuziasmat spectatorii încă nefamiliarizați cu abstractul și, în general, cu cea mai recentă artă radicală Apoi, Yavlensky și Verevkina au locuit la Zurich, celebrul coregraf din Austria Rudolf Laban și elevul său Suzanne Perrotte, scriitorul Hedekopf Ball a organizat "Cabaretul Voltaire", care mai târziu a devenit celebru în întreaga lume, ca punct central al acțiunilor primilor dadaiști După ce i-a promis proprietarului unei foste fabrici de lapte dintr-un cartier nerespectabil din Zurich că activitatea cabaretului va crește vânzările de bere și cârnați, Balle l-a însoțit seara pe Emmy, cântând cântece franțuzești Se știa numele balului, exilații au întins mâna la cârciumă, iar prima seară pentru cabaret a început să fie pregătită Preistoria Dada, poate, nu ar fi meritat o poveste specială dacă situația de joc în sine, pusă de Ball în temelia mișcării, nu ar fi atât de caracteristică întregului dadaism Eu insumi MODERNISM Arte din prima jumătate a secolului XX Povestea lui Ball despre cum a fost creat cabaretul, publicată la Zurich pe mai, la două luni de la deschidere, a fost scrisă într-o manieră fabulos de epică și a devenit, de fapt, o interpretare stilizată, parte a acțiunii: "M-am dus la dl Ephraim, către proprietarul Mayerai, și a spus: "Te rog, domnule Ephraim, dă-mi sala ta, aș vrea să aranjez un cabaret" Domnul Ephraim a fost de acord și mi-a oferit o sală Și m-am dus la niște oameni pe care îi cunoșteam și le-am spus: "Vă rog să-mi dați o poză, un desen, o gravură Mi-ar plăcea să fac o mică expoziție în cabaretul meu " M-am dus la prietenii mei de la presa din Zurich și le-am spus: "Puneți o notă Se deschide un cabaret internațional Vrem să facem o faptă bună" (schone Dinge) " Nota se termină în franceză: "La revue paraltra a Zurich et portei a le nom (revista va apărea la Zurich și va purta numele) "DADA" (Dada) Dada Dada Dada Dada" În ceea ce privește originea termenului "dada", există mai multe versiuni, deși într-o astfel de situație de joc, puține schimbări de la aflarea genezei cuvântului Există sugestii că acesta este: ) un cuvânt găsit la întâmplare în dicționarul Larousse ("dada" este un cal de lemn în limba copiilor); ) numele cozii unei vaci sacre în limba negrilor din tribul Kru; ) cuvântul "mamă" în unele dialecte ale Italiei; ) dublu acord în limba rusă și în română Există și alte explicații (Dandism - Dadaism, de exemplu) Dar este evident că inițial numele nu a avut niciun rol ludic și semantic și programatic Mai degrabă vesel și vesel pentru urechea europeană, românul "da, da", care răsuna adesea în conversație rah Janko și Tzara, a devenit ceva ca un strigăt de luptă al actualilor participanți În esență, dadaismul a început cu gesturi artistice, precum cele gata făcute ale lui Duchamp, a continuat și s-a încheiat cu ele: opere de artă sau numere de concert au însemnat mult mai puțin decât o situație creată cu grijă și un sistem de interpretări Aici este oportun să ne amintim că adevărata istorie a "dada" a început chiar înainte de autoidentificarea actuală De la bun început, viitorii dadaiști au fost preocupați de autoafirmarea și rolul lor în istoria culturii, ceea ce se explică parțial prin lipsa dovezilor materiale ale activităților lor (picturile sau gravurile participanților la mișcare înșiși nu aveau aproape nicio " Specificul dadaist"), Tzara a lăsat cele mai detaliate "Cronicile de la Zurich", în care sunt enumerate date și fapte Și deși textul Cronicii, cu toată corectitudinea ei informativă, include pasaje publicitare ușoare, istoria faptică și emoțională a dadaismului este dezvăluită în ele cu o mare măsură de obiectivitate Coperta celui de-al treilea număr al revistei Dada* I "ARTIFEX LUDENS" "Da Da" "Vrem să facem o faptă bună" X Arp Portretul lui Tzara Relief Man Ray Tristan Tzara Deja pe februarie a avut loc o seară, al cărei program cuprindea cântece franceze și olandeze (patronul barului, un fost marinar Jan Ephraim era olandez), Tristan Tzara a citit poeți români, iar orchestra de balalaica a cântat melodii de cântece și dans Cabaretul a fost decorat de Arp Pe pereți erau agățați lucruri ale artiștilor de primă clasă - Hans Arp, Viking Eggeling, Arthur Segal, Marcel Slodki (a deținut posterul pentru seară), Elie Nadelmann Arp a oferit chiar și o lucrare pentru Pablo Picasso În plus, poezii ale futuriștilor italieni au fost expuse pe afișe speciale Distracția a durat toată noaptea Era multă ingeniozitate și joc în toate acestea, cu atât mai puțin unitate artistică A fost înlocuită cu o "unitate de timp, loc și acțiune" complet teatrală și pur și simplu comunitate umană Numai textul celebrului cântec al soldaților irlandezi "Tipperary", citit de Ball, amintea de război La seara rusească s-a citit Cehov, Turgheniev și Nekrasov, s-au citit în franceză Jarry, Jacob, Apollinaire, Rimbaud, s-a jucat Saint-Saens, Ravel și Debussy "Pe scena unei taverne mizerabile, ridicolă și plină până la debordare, erau câteva personaje ciudate reprezentate de Tzara, Janko, Ball, Huelsenbeck și servitorul tău ascultător O creație completă Oamenii din jur țipau, râdeau și gesticulau Tzara și-a mișcat fundul ca un dansator oriental Janko ciripit la o vioară invizibilă și se înclină Madam Hennings, cu chip de madone, a făcut despărțirile Huelsenbeck a bătut continuu toba, care era acompaniată la pian de Ball, palid ca o fantomă" , își amintea Arp într-una dintre serile dadaiste MODERNISM Artă din prima jumătate a secolului XX Toate acestea au fost departe de o iluminare respectabilă, care a fost clar programată în prealabil și înregistrată cu satisfacție în Cronici: "Seara grozavă - postură simultană limbi proteste zgomot Muzică neagră / Hoosenlatz / Hoosenlatz / Pian Tipperary Laterna Magica demonstrație ultima proclamație !! DA DA!! Cele mai recente știri!!! sincopa burgheză "(punctuația originalului, - M G ) Iată un joc de cuvinte, și absența semnelor de punctuație, ca la G Stein, și o bucurie clară și naivă de la șocant Până în vara anului , a fost publicată revista Cabaret Voltaire, la pregătirea căreia, într-o măsură sau alta, au participat nu numai creatorii direcți din Zurich, ci și Apollinaire, Picasso, Marinetti, Modigliani, Cendrars și alții Paul Klee, care era foarte interesat de activitățile dadaiștilor și venerat de aceștia (împreună cu Kyndinsky) ca unul dintre "părinții" mișcării, a scris: "În procesul de metamorfoză, se naște o nouă realitate Acesta este un fapt pur mental Acestea sunt semne care apar direct din entuziasm Judecățile referitoare în principal la pictură determină mai ales procesul însuși al activității artistice a dadaiștilor Cu toate acestea, pe lângă acționismul lor direct provocator, dadaiștii au condus din ce în ce mai sârguincios activități expoziționale, educaționale și jurnalistice La începutul anului , prima expoziție "Dada" a fost deschisă în Galeria Korrzy, cu participarea lui Arp, Janko, van Rees, alături de lucrările cărora au fost expuse lucrări de artă neagră Tzara ține prelegeri despre cubism și artă modernă Urmează expozițiile lui Klee și Kandinsky, mai târziu Kokoschka, Max Ernst, De Chirico, Macke, Picabia Criticul Voldemar Jollas, Tzara și Ball vorbesc despre expresionism Klee și Kandinsky Dar fiecare expoziție este însoțită de un spectacol tipic dadaist, recitare, muzică, revoltația constantă este sintetizată în mod ciudat și firesc cu activități educaționale serioase Dadaismul este asociat cel mai adesea cu o serie de șocuri și scandaluri, o dorință nemoderată de a se exprima, un fel de expansiune intelectuală - mai ales în anii postbelici Mult mai rar își amintesc de toleranța nobilă a dadaiștilor, de fraternitatea lor aproape de șanț, de disprețul lor aprig față de naționalism și antisemitism și de recunoașterea dreptului fiecărui dizident la o opinie independentă Frăția scriitorilor, artiștilor și muzicienilor care au trecut pe front sau au scăpat de el a devenit, cel mai probabil, începutul "generației pierdute", care încă nu căzuse în anii războiului PĂDWWĂDR' > TR STAM/ARA 'Q) SATO' LEJZJm - (NC Y (j UD y V GX Afiș "Prima Expoziție Dada* V -ARTIFEX LUDENS* "Da Da" "Vrem să facem o faptă bună" într-o depresie dureroasă Mai degrabă, este o euforie salvatoare și dureroasă, o dorință de a opune sălbăticiei unei lumi nebune cu distracție "simultană" fără program, bazată pe libertatea formelor și a tendințelor, dar cu siguranță vesel, "anestezic", fără griji Ei au tratat cultul "modernității" cu mare scepticism Dadaiștii aveau, desigur, manifeste, dar cu siguranță le lipsea un program artistic rigid: "Nu am dreptul să-i trag pe alții în fluxul meu, nu oblig pe nimeni să mă urmeze și fiecare este angajat în propria sa artă și în a lui propriul mod " Toți, într-o oarecare măsură, s-au străduit pentru o înțelegere pașnică, dacă nu chiar unificare, atunci a unor tendințe radicale Aceeași toleranță și eclectism au devenit sinonime cu noua libertate, transformându-se treptat într-o nouă calitate: înlocuirea unei căutări curajoase cu un mozaic și o combinație deliberată revoltătoare de elemente ale procesului artistic modern Patosul divertismentului și provocării artistice a fost, fără îndoială, trăsătura dominantă A fost preferat conceptul de "abstracție", dar mai degrabă teoretic Nu degeaba ready-made-ul lui Duchamp a devenit, de-a lungul timpului, aproape emblemele Dada Având în vedere lucrările care au fost și sunt incluse în spațiul artei dada, este greu de găsit ceva care să le adună împreună Erau la fel de neîndoielnici în calitate, precum și în diversitate Cu toate acestea, amestecul de limbi - pe care doar dialectele nu au sunat în cabaret - a fost destul de adecvat pentru amestecul de stiluri, care a fost subliniat în toate modurile posibile Tzara română a citit poezii în română și franceză, a trecut la germană, însoțind recitarea cu fluiere, strigăte și suspine, uneori poezii au fost citite de diferiți oameni în diferite limbi în același timp Desigur, o astfel de lucrare nu este fixă, procesul de prezentare a acesteia este important - un exemplu exact de joc de artă sincretică În acest domeniu realizările artistice ale dadaiștilor sunt de netăgăduit și de importanță generală, iar teatrul, precum și toată arta spectaculoasă a secolului al XX-lea, datorează mult activităților dadei Sincretismul i-a interesat mai ales în teoria lui Kandinsky, care a reflectat asupra îmbinării mișcării muzicale, picturale și coregrafice Dansul pe fundalul picturilor cu acompaniament nu numai de muzică, ci și de efecte sonore a întruchipat cu adevărat ideile lui Kandinsky în Cabaret Voltaire Curios, însă, este diferit Dominator al jocului, cultul interpretării își reflectă chiar și asupra activităților expoziționale ale dadaiștilor Elementele de primă clasă prezentate în galeriile Dada, printre care, după cum sa menționat deja, se numărau lucrările lui Arp și Klee și Kandinsky, mai târziu Macke, Modigliani și alții, au rămas, pe de o parte, independente de dadaism, pe de o parte pe de altă parte, au fost folosite ca prilej pentru interpretări interesante Iluminarea serioasă, desigur, a fost și a adus multe beneficii, dar a funcționat deloc datorită ideilor dadaismului, ci doar datorită talentului, gustului și erudiției participanților la mișcare Dadaiștii erau mai degrabă consumatori ai artei pe care au introdus-o MODERNISM Artă din prima jumătate a secolului XX în spațiul ideilor și emoțiilor lor, arta, pe care au înțeles-o și au iubit-o Dadaismul este un fel de nouă direcție a operelor de artă deja realizate de diferite direcții Dadaiștii au fost cei care au introdus în practică reprezentarea ca formă independentă de activitate artistică În același timp, reprezentarea orchestrată și fin gândită a cultivat aleatorietatea și simultaneitatea și a subliniat în toate modurile posibile improvizația, spontaneitatea fiecărei acțiuni Cu toate acestea, dadaiștii se deosebeau de adepții și imitatorii lor de la mijlocul și sfârșitul secolului prin faptul că activitatea lor era ocupația unor oameni talentați plasați în circumstanțe excepționale Selecția lucrărilor pentru expoziție, analiză, "reprezentare" a fost subtilă și profesionistă, este imposibil să numim un singur lucru (din istoria cunoscută) care să nu se remarce prin calitatea sa neîndoielnică și consonanța cu căutarea timpului Cele mai populare au fost reliefurile pictate ale lui Arp și Janko și gravurile lui Słodka tablou cu colaj de Otto van Ries, păpuși mobile de Sophie Teuber (viitoarea soție a lui Arp) "Noile tehnologii" (așa cum se spune de la sfârșitul secolului al XX-lea) i-au fascinat și pe dadaiști, deoarece au permis utilizarea de materiale neobișnuite, rupând stereotipurile și obținând efecte neașteptate prin combinarea a ceea ce era deja cunoscut (de exemplu, nisip și pictură) , care, însă, era cunoscut chiar și de cubiști Reliefurile și contrareliefurile colorate, care nu mai erau sculptură, ci niște obiecte-organisme independente, au continuat într-o anumită măsură căutarea lui Tatlin (care a finalizat primele contrareliefuri în , dar abia cunoscut la Zurich în ) Mai târziu, deja la Berlin în , admirând lucrările colegului lor rus, dadaiștii germani s-au gândit dacă să numească noul lor jurnal TATLIN, iar în viitor s-au întors constant și entuziasmați la munca lui Alte experimente ale dadaiștilor sunt în mod clar de natură jucăușă (folosirea unui efect decorativ al unui model aleatoriu format din bucăți de hârtie) sunt acum percepute ca un prototip direct al "acțiunilor" postmoderne Unul dintre primele locuri în ierarhia predilecțiilor dadaiștilor a fost ocupat de Alexander Archipenko "Contra-volumele" sale ( ), care au deschis mișcări plastice cu totul noi, existența liberă a artei sale între forma clasică și experimentul modern îndrăzneț, înțelegerea sistemelor cubist și futurist, în sfârșit, una solidă, dobândită chiar și cu "Armory Show" din New York ( ) bogăția emoțională neîndoielnică a operelor sale și înrădăcinarea lor în zone apropiate suprarealismului neformat - toate acestea l-au pus alături de Kandinsky și Klee Sculptura lui Sophie Teuber "Cap de dadaist (Portretul lui Hans Arp)" ( , Kunsthaus, Zurich) este un exemplu ilustrativ nu numai de înaltă libertate plastică, ci și de o sinteză evidentă a interesului tipic pentru dadaiști în arta primitivă, măști rituale și, posibil, contrareliefurile lui Tatlin Aici, desigur, nu există bogăție și originalitate a formelor lui Archipenko, dar există acel joc care rămâne în spațiul artei, care este atât de caracteristic dadaismului în ansamblu V ARTIFEX LUDENS "Da Da" "Vrem să facem o faptă bună" S Tauber-Arp Capul unui dadaist În mod firesc, dragostea pentru acționism, întâmplări, atât pentru interpretarea indistinctă, cât și rafinată l-a făcut pe Duchamp unul dintre idolii dadaismului, și poate chiar figura sa centrală Marele mister, care privea domeniul artei ca pe o tablă de șah, cel mai subtil sceptic, care păstra estetismul cu cât se îndepărta mai mult de el, Duchamp vedea în dadaiști oamenii săi firești asemănători care nu erau deloc simpli entuziaști În același mod, dadaiștii erau apropiați de Breton, care le-a devenit aproape atunci când centrul mișcării s-a mutat de la Zurich la Paris De fapt, dadaiștii aveau o calitate uimitoare - au creat un spațiu de cerere interesată pentru tot ceea ce promitea nou și cu adevărat interesant Nefiind creatorii de prima magnitudine in domeniul artelor plastice (Arp este probabil singura exceptie), ei au fost aproape geniali aranjatori si regizori ai noilor descoperiri artistice Nu este nevoie să descriem întregul val de spectacole, seri, adesea zgomotoase și scandaloase, care au avut loc în Europa după ce centrul dadaismului a părăsit Zurich-ul În Germania, a găsit susținători înfocați deja în ultimul an de război În , a avut loc și un "tur dada" în Germania și Cehia (Raoul Hausmann, Richard Huelsenbeck, Johannes Baader) Din ce în ce mai mulți artiști noi, inclusiv fotografi, se alătură dadaiștilor, mulți dintre ei care sunt angajați într-o nouă și atât de apropiată afacere "dada" - fotomontaj Activitățile dada postbelice din Berlin și Paris s-au desfășurat într-un context istoric și emoțional complet diferit Germania și Franța după Tratatul de la Versailles, devastare, lipsuri, luptă pentru supraviețuirea, depresia monstruoasă care a cuprins inteligența artistică, epoca "generației pierdute" - totul este infinit departe de perioada forțată și romantică, în felul ei prosperă din Zurich La Berlin și Paris, dadaiștii și-au schimbat parțial prioritățile În Germania, mișcarea a fost foarte politizată, membrii ei erau chiar numiți "bolșevici în artă" Acest lucru a dus la o divergență oarecum neașteptată pentru dadaiști de expresionism și chiar de arta neobiectivă Cu toate acestea, cel mai semnificativ artist dintre dadaiștii berlinez - Georg Gross, cunoscut pentru nemiloasele sale satire picturale - se încadrează perfect în tradiția comportamentală dadaistă datorită abilităților sale muzicale și coregrafice (era un excelent dansator de tip tap și a contribuit în toate modurile la introducerea jazz-ului negru în viața germană) MODERNISM Artă din prima jumătate a secolului XX La Paris, întâlnirea lui Tzara cu Breton, care a invitat exilul din Zurich în capitala Franței, a fost aparent decisivă pentru soarta ulterioară a dadaiștilor Apropierea ideilor emergente ale suprarealismului de ideologia și practica dadaismului consta în prevederi esențiale profunde Pasiunea dadaiștilor pentru arta instinctivă, spontană, interesul admirativ pe care l-au manifestat față de munca bolnavului mintal - aceasta era în ton cu principiile fundamentale ale suprarealismului, care vizează expresia irațională, senzuală, a inconștientului Toate acestea, ca și creativitatea sincretică liberă a dadaiștilor, posibilitățile lor interpretative remarcabile, au devenit, după toate probabilitățile, o garanție a apropierii organizaționale firești și esențiale a curentelor de ieșire și emergente Până atunci, Francis Picabia, Marcel Duchamp, Max Ernst, Serghei Sharshun, Vladimir Baranov-Rossine, Man Rzey erau prezenți constant în spațiul dadaismului Dar mișcarea în sine se confruntă deja cu oboseală Dadaismul, ca orice cultură a jocurilor de noroc, nu era capabil să sesizeze în timp cât de aproape era de epuizare Pierzându-și parțial pozițiile, dadaiștii, despărțindu-se deja de tinerețe, au pedalat în special aspectele exterioare, absurde și provocatoare ale acțiunilor lor (cum ar fi folosirea nemoderată și provocatoare a blasfemiei), ceea ce ducea inevitabil la repetiție și predictibilitate În plus, o cultură care are o componentă externă semnificativă, comportamentală, la declin se transformă în modă, care îi evidențiază mereu slăbiciunile și "locurile comune" Totuși, în mișcarea dada a rămas o încărcătură puternică, acel anarhism intelectual (a insistat și pe anarhismul politic), care a fost exploatat constant de mișcările artistice ulterioare, care au purtat (și acest lucru s-a întâmplat din ce în ce mai des în secolul XX) începutul absurdism și mistificare Dar aceasta se referă mai degrabă nu la probleme artistice, ci culturale De altfel, în lipsa unui program, cu libertate deplină, comunicare activă cu telespectatorul, provocarea unei situații scandaloase, nedorința de a da aprecieri, acceptarea oricăror forme de artă în combinația lor eclectică și sfidătoare, în estomparea granițelor o operă de artă ca un fel de sine - toate acestea conţin fără îndoială poziţia fundamentală a postmodernismului În acest spațiu nemărginit de ebrietate de libertate nelimitată, artistul simte, pe de o parte, independența, pe de altă parte, absența rezistenței, cu atât mai mult cu cât scandalul se transformă din opoziție într-o componentă a artei însăși, care nu mai are pentru a dovedi orice, iar povara libertății îl privează pe artist de reperele sale obișnuite Dar, în același timp, "anii eroici" ai dadaismului le-au permis artiștilor, scriitorilor și muzicienilor de diferite tendințe (precum criticilor și spectatorilor non-leși) să înțeleagă că pozițiile lor sunt destul de apropiate, dacă nu după sistemul rădăcină, atunci prin lăstari apropiate V ARTIFEX LUDENS "Da Da" "Vrem să facem o faptă bună> R Houseman gândit la vremea noastră cap mecanic R Housemai A B C D Colaj Tristan Tzara deține cuvintele care vor mai fi citate în aceste pagini și care, fără îndoială, nu au fost doar o declarație de moment, ci și un testament, și un "mesaj" pentru viitor, la care maestrul dadaismului a vrut să ia parte: "Arta trebuie să-și cufunde rădăcinile în adâncurile inconștientului" Cum s-a dezvoltat acest proces în momentul legitimării teoretice a suprarealismului este discutat mai jos Dar chiar și "în spațiul jocului" contactul cu "adâncurile inconștientului" a însemnat mult cu mult înainte de - data manifestului suprarealist oficial Printre artiștii prezenți în contextul dadaismului, sunt mulți a căror operă nu a fost încă luată în considerare nici măcar printr-o linie punctată - Ernst, Schwitters, Picabia Aceștia și alți maeștri, foarte proeminenți în anii , se aflau atunci în acel spațiu artistic ciudat, dar spațios, divers, care conținea joc brutal, mistificare vicleană, dorința de profesionalism și de măiestrie perfecționată, de expansiune deschisă, un spațiu în care ecourile plecării au răsunat curente revoluţionare (cubism, futurism) şi s-a distins bubuitul îndepărtat al apropierii de noi căutări Intelectualismul picant al lui Duchamp în interpretarea mecanismelor i-a atins pe mulți Experimente de acest fel (în reprezentarea mecanismelor, în fabricarea lor) au fost efectuate de Picabia, Ernst și chiar Klee A existat, totuși, o versiune mai simplă, în care principiile dadaiste de prezentare liberă și declarație gestuală directă deschis MODERNISM Artă din prima jumătate a secolului XX X Arp Dansator centrat În , Raul Hausman a realizat un cap mecanic numit "The Thought of Our Time" (NMSI TsP), un obiect alcătuit dintr-un semifabricat pentru o perucă cu portofel, un mecanism de ceas, un centimetru lipit de el (metafore ale limitării timp, spațiu, mijloace, gânduri limitate etc ) Sculptura a fost într-o oarecare măsură inspirată din imaginile lui De Chirico, care i-au atras mereu pe dadaiști, acele capete ciudate de manechin amorțite, care amintesc oarecum de cele antice, care probabil au făcut impresie pe Hausman în la Galeria Sturm Acest exemplu arată clar diferența dintre "substanța artei" și gestul artistic, care este caracteristic nym artifex ludens Același Houseman, cunoscut drept unul dintre inventatorii colajului foto, a creat "romane dadaiste" picturale întregi În lucrarea sa "A Miercuri " ( , CPU NMSI) a folosit decupaje din fotografii și hărți, bancnote și multe altele Autorul însuși, cu un monoclu în ochi, ține în dinți literele ABCD - "imaginea" poemului fonetic pe care urmează să-l recite, bancnota cehă cu cinci coroane denotă călătoria sa cu Kurt Schwitters într-un "tur dada" " în Cehoslovacia etc Moștenirea artistică a "dada" în domeniul artelor plastice, așa cum am menționat deja, este mai degrabă indirectă, dar ca mișcare aranjatoare, îndrumătoare, eliberatoare, "dada" este cu greu egală Cu toate acestea, unul dintre teoreticienii săi a scris despre evaluarea istorică a Dada cu o acuratețe vizionară neașteptată cu mult înainte de dispariția sa: reținere sceptică deliberată" (italicele mele - M G ) Numele și opera lui Kurt Schwitters ocupă un loc și o semnificație aparte la intersecția jocului și a presimțirilor dureroase: el îmbină "acționismul" șocant pur dadaist, în spiritul lui Duchamp, folosit gata făcut, introducând în operele sale atât jocul brutal, cât și jocul brutal dramă autentică a viziunii postbelice asupra lumii V 'ARTIFEX LUDENS K Schwitters Pictura Merz A A devenit celebru în primii ani "post-dadaiști" - la cumpăna anilor - Natura l-a înzestrat cu multe talente, printre care talentul pentru mistificare socială, capacitatea nu numai de a compune mini-performanțe absurde, ci și de a le improviza în viața de zi cu zi La fel ca Duchamp, care știe să ascundă granița dintre rezonabil și lipsit de sens și să facă din ambele începuturi componente egale ale artei, Schwitters s-a orientat către utilizarea particulară a ready made ca material sursă în primul rând artistic, nevăzând niciun motiv "de ce a folosit bilete de tramvai, piese de lemn, nasturi și cutii vechi de la mansardă și haldele de gunoi nu pot servi drept materiale pentru vopsire; ei vor atinge scopul nu mai rău decât vopselele din fabrică Lucrările sale sunt un fel de reliefuri de colaj plate care folosesc diverse obiecte și texturi, care acum ar fi calificate cel mai probabil drept "obiecte", Schwitters, cu umorul său caracteristic oarecum absurd, numit "picturi Merz" (cuvântul "merz" este doar o silabă din numele băncii "Kommerz- und Pri-vatbank", pe care a folosit-o pentru colaj) Cu o mișcare plastică, în exterior, șocantă, aproape de Duchamp, scopul final a fost altul: un ritm rigid sincopat al planurilor, un contrast bine gândit și un dialog de texturi, clar, atent plasat accente luminoase, suprafața imaginii, pe care este construit sistemul de obiecte, creând stratul superior, "basorelief", culoarea generală a crepusculului, "oboseala" subliniată cu pricepere a obiectelor - aceasta este o lume specială, destul de artistic, dramatic și serios La fel ca Duchamp, care a creat "Great Glass", Schwitters a conceput și o instalație de mare amploare "Merz-Bau" Adevărat, la fel ca mulți maeștri ai persuasiunii "post-dadaiste", Schwitters a fost parțial ostatic al propriei sale tehnici plastice, iar multe dintre lucrurile lui s-au transformat în pur și simplu experimente mici, prea ușor de recunoscut, dar invariabil atractive în oarecum repetitive cu originalitate Printre artiștii venerați de dadaiști s-a numărat și Max Ernst, care aparținea aceleiași generații cu Schwitters (Ernst este cu patru ani mai tânăr) Spre deosebire de Schwitters, MODERNISM Artă din prima jumătate a secolului XX om activ, înzestrat mai mult cu temperament decât cu logică, Ernst era în general înclinat spre gândirea rațională și, în plus, a primit o excelentă educație clasică Poveștile sale despre copilărie și adolescență, prezentate la persoana a treia, par a fi un amestec ciudat de reminiscențe proustiene și revoltătoare dada, cinism și poezie timidă Așa că a privit lumea, combinând sensibilitatea la senzațiile spontane cu un calcul elegant și sec Fiind familiarizat cu Arp din , el s-a aflat în mod firesc în miezul ideilor dadaiste și a acceptat cu bucurie - deși nu necondiționat - regulile jocului Șocul războiului i-a subțire psihicul, dar nu s-a răspândit în lucrări prea emoționante În Köln natală, a realizat fotomontaje ironice pentru ziarul de stânga Fan, dar nuanțele politice, din punctul său de vedere, nu au împodobit dadaismul, iar înființarea unui nou ziar, Die Schammade * cu părtinire literară liberală, a fost un eveniment vesel pentru el, mai ales că poeții francezi asociați cu suprarealismul clasic au început curând să publice acolo - Eluard, Aragon, Breton Mai târziu, Ernst a descoperit posibilitățile de "frottage" (din francezul "frotter" - scrape), adică un desen rezultat din hașurarea peste hârtie așezată pe un obiect texturat A fost alta este un pas spre postulatul principal al suprarealiştilor - spre o imagine spontană, lipsită de un filtru raţional Mintea delicată a lui Ernst a fost, probabil, amuzată de toate acestea, așa cum Duchamp era amuzat de propriile sale acțiuni În Parisul "presuprrealist", unde Ernst a sosit în , la scurt timp după ce Breton a invitat-o pe Tzara, dadaismul intra în vogă și se stingea În primele luni ale anului au avut loc mai multe acțiuni dadaiste, în februarie a apărut la Paris Buletinul Dada (Dada ), iar în martie Tzara publică deja al șaptelea număr - Dadaphon Spectacole, spectacole, seri se succed într-o serie continuă Probabil, estetica lui "Dada" (dacă aceasta a existat pe deplin) s-a epuizat, iar stilul de viață a degenerat într-un șocant monoton cu vagi și constant sfidătoare * De la fr "chamade" este un semnal militar de capitulare ■ARTIFEX LUDENS- iritarea publicului cu excesele politice Seara "Bearded Heart" din iulie s-a încheiat în general într-o luptă între Breton, Massot, Tzara și Eluard Evenimentul în sine este de puțin interes, dar este și un fel de simbol al finalului Procesul declinului dadaismului probabil că nu l-a interesat pe Max Ernst, mai ales că opera sa era deja serios interesată de viitorii lideri ai suprarealismului: fotomontajele din Köln erau cunoscute la Paris Contemporanii lui Ernst au admirat capacitatea lui Ernst de a comunica mașinilor și detaliilor acestora antropomorfismul expresiv, lucru care i-a distins pictura, unde cuiele, șuruburile, structurile de fier au devenit părți organice ale corpului uman În plus, Ernst a fost uimitor de inventiv în ceea ce privește "combinarea incongruentului", fiind capabil, nu fără grație ironică, să fuzioneze un colaj, desene anatomice, forme ornamentale în planul imaginii, creând un fel de "flux pictural al conștiinței" mai degrabă, totuși, informativ și distractiv decât respingător , ca mai târziu cu același Dali În acest sens, celelalte lucrări ale sale, cu patosul lor grotesc sumbru, fac ecou fanteziilor lui Francis Picabia, de asemenea un artifex ludens foarte tipic Picabia, spre deosebire de mulți cu o avere independentă și, prin urmare, libertate nelimitată, acest dandy al dadaismului parizian, a jucat jocuri subtile cu arta și publicul, neîncetând să-i uimească cu o imaginație rece și complet nelimitată, un fel de science fiction picturală, și a umplut expozițiile cu imagini elegante de mașini grațioase care produc manipulări grațioase, fără sens, dar fermecatoare, cu aluzii sexuale neschimbate În , Ernst a pictat faimoasa sa, într-o oarecare măsură, pictura programatică The Elephant Celebes (colecția Penrose, Londra) - o fantasmagorie pitorească care acumulează motivele Evului Mediu german atât de îndrăgit de artist, estetica formidabilă a mașinilor, viziuni întunecate a subconștientului asuprit și a curajului ludic dadaist Monstrul mecanic, înrădăcinat în pământul deșertic, înaintează în același timp cu inflexibilitatea unei acțiuni absurde "spontane", incontrolabile Ceea ce se întâmplă în imagine pare să fie atât un nonsens, cât și o realitate materială uimitor de iluzorie - un prolog evident la suprarealismul încă nedeclarat, maturizat cu aceeași inexorabilitate și autosuficiență cu care misterioasa Celebe s-a născut sub peria lui Max Ernst Celebes, în mod clar îndreptându-se spre suprarealismul deja existent, dar încă neproclamat Jocul s-a transformat într-o față periculoasă, înspăimântătoare "Arta trebuie să-și cufunde rădăcinile în adâncurile inconștientului" - acestea sunt cuvintele deja citate ale lui Tristan Tzara MODERNISM Artă din prima jumătate a secolului XX M Ernst Elefantul Celebes sunt percepute astăzi ca o mărturie Dada a suprarealismului Cu toate acestea, linia dintre aceste mișcări, atât esențiale, cât și cronologice, este mai mult decât arbitrară Suprarealiştii sunt prieteni şi asociaţi ai acţiunilor dadaiste şi succesori fără îndoială ai căutărilor lor Dar istoria suprarealismului, determinată de timp și de personaje, este într-o oarecare măsură o fantomă teoretică, o consecință a autoidentificării artiștilor care au încercat să interpreteze, să prezică opera lor, să scrie o justificare pentru aceasta și un libret pentru realizările lor viitoare Interesul pentru inconștient, care există de mult timp, încă de pe vremea cercetărilor lui Leibniz, se vede atât în arta lui Blake, cât și în proza lui Stern Hoffmann scria: "De când haosul s-a transformat în materie maleabilă, spiritul lumii a sculptat toate imaginile din această materie și din ea se naște un vis cu viziunile sale" Interesul pentru inconștient a atins o putere explozivă la limita secolelor, ascuțit de descoperirile lui Dostoievski, teoria și practica lui Freud, apoi Jung, întreaga școală a psihanalizei și întorsătura fundamentală a artei "în interiorul" conștiinței, clar exprimată de Van Gogh, Munch, Redon și au dezvoltat activ ca spontane arta fauviștilor, precum și "katabasis eis antron" (intrecand) a picturii cubiste, ca să nu mai vorbim de deformările arzătoare ale expresioniștilor și de aspirația evidentă de a înfățișa doar imaginarul, dar nu materialul printre cei care s-au îndreptat spre non-obiectiv, precum și printre futuriști și artiști ai școlii metafizice Așadar, înțelegerea tradițională a suprarealismului ca o mișcare limitată de nume și cronologie epuizează cu greu problema Dacă înțelegem suprarealismul în artele plastice ca efortul către inconștient și reprezentarea sau exprimarea lui în pictură sau sculptură, atunci acest efort marchează arta secolului al XX-lea în ansamblu Este puțin probabil ca cineva să argumenteze cu faptul că atât abstracțiile timpurii ale "pătratelor magice" ale lui Kandinsky și Klee, cât și V ARTIFEX LUDENS Picturile lui Filonov, "Oglinda" de Chagall sau chiar "Guernica" de Picasso "și-au scufundat rădăcinile în adâncurile inconștientului" "Transformarea" lui Kafka și "cuibul de asociații" al lui Proust, "fluxul de conștiință" al lui Joyce și montajele literare clar "post-dadaiste" ale lui J Dos Passos, animalele lui F Mark și viziunile lui J Rouault - toate acestea răsare nu atât din vizibil sau chiar condus, cât din adâncurile vag simțite și periculoase ale subconștientului, toate acestea există în lumea instabilă a acelui "Teatru numai pentru nebuni", taxa de intrare la care se află mintea și unde carnavalul brutal intră în contact cu secretele profunde și formidabile ale ființei Și, la fel ca în teatrul lui G Hesse, un joc în pragul morții, glumele care te pot înnebuni la fel de mult pe cât să-ți lumineze mintea, te învață să înțelegi pur și simplu lucruri simple, să nu râzi de banalitate Suprarealismul nu s-a "format", nu "a apărut", nu a fost inventat A fost identificat, proclamat, realizat, dar doar ca un segment al procesului obiectiv folosit de mințile sensibile Ultima declarație vociferă a înaltului modernism de dinainte de război, Manifestul suprarealist al lui André Breton, a fost publicată în Gustul public la acea vreme era deja oarecum obosit de senzații, era mai flexibil ca niciodată, gata de orice, deși nu la fel de predispus la hobby-uri entuziaste ca înainte de război În au apărut lucrări atât de diferite precum romanul lui Thomas Mann Muntele magic, o carte care este cel mai puțin zadarnică și nu se pretinde a fi o rezonanță largă, și filmul Balet mecanic de Fernand Léger, conceput special pentru senzație Datat în același an, menționat deja în capitolul al doilea, bronzul lui Brâncuși "Începutul lumii" ( , MKM) mărturisește în tăcere întărirea clasicizării, desprinsă de vanitatea modernismului, stabilitatea realizărilor sale, uluitoarea capacitatea de a combina abstractitatea aparent perfectă a formei cu biomorfismul său perfect A spune că aceasta este o "imagine sculpturală" (sau asemănare?) a unui ou este pe cât de rezonabil, pe atât de lipsit de sens În acest cheag de materie, care combină o greutate stabilă ("oul" este oarecum turtit de jos) și o luptă vie înainte (este îndreptată în față și pare să întindă spre lumină, pentru viață, pentru o lucrare de auto-creare) și auto-reproducere), există o vitalitate super-puternică, înnobilată și forjată de o formă perfectă și în cel mai subțire mod patinata, aparent fragilă și impenetrabilă în același timp, suprafața, ascunzând în cromaticitatea ei reținută asocieri persistente cu misteriosul" desișuri" pe paharul încă nescris "Doctor Faustus" MODERNISM Artă din prima jumătate a secolului XX Cu toate acestea, dacă căutați ceva de genul unei "opere semnificative" din același , atunci "Vioara Ingres" a lui Man Ray poate revendica locul unei astfel de lucruri Ambiguitatea spectaculoasă a tabloului, care, cu obiectivitatea perfectă inerentă fotografiei, exprimă aproape întregul complex al programului suprarealist, o face aproape o epigrafă a viitoarelor activități ale lui Breton și ale asociaților săi Man Rzey, care a sosit la Paris în , s-a născut, a studiat și și-a câștigat faima în Statele Unite La New York, ca desenator novice în vârstă de douăzeci de ani, a devenit un obișnuit la celebra Galerie a lui Alfred Stieglitz (vezi capitolul II) și un cititor stăruitor al revistei sale, Camera Work, a publicat multe materiale despre cea mai recentă artă din Europa Acolo, în , Man Ray îl cunoaște pe Marcel Duchamp, care sosise de curând în Statele Unite, apoi cu Picabia și a devenit un interlocutor direct și o persoană asemănătoare radicalilor artistici europeni în general și al dadaiștilor în special Mai târziu, împreună cu Duchamp, a publicat singurul număr al revistei New York Dada, a devenit una dintre figurile centrale ale "dadaismului american" și un cunoscut maestru al fotografiei de ultimă oră (începând cu fotografii pentru reproducerea propriilor picturi) ), folosind noi tehnologii de avangardă (aerografia - un fel de pictură cu spray care simulează fotografii) Lucrarea sa de reper și profund simbolică din acea vreme a fost fotografia "Marcel Duchamp with pLe grand vegge" ( ' Man Ray a folosit o parte din construcție - un "avion cu o moară de apă", simplificat într-o formulă hieroglifă și proiectat de un contranegativ pe chipul lui Duchamp "hieroglifa albă "se simte ca o emanație a gândirii artistului, a cărui față pare să fie pietrificată în procesul realizării acesteia Fotografia pusă în scenă pare a fi un adevărat instantaneu, privind în procesul subconștientului, în timp ce deschiderea care provoacă simplitatea receptării este percepută ca o parte logică a practicii post-dadaiste (sau presurealiste) Man Ray Vioara Ingres Man Ray Auto portret V "ARTIFEX LUDENS- Man Ray: "Îmi fotografiez imaginația- Și încă ceva: chiar chipul lui Marcel Duchamp, plin de întrebare și răspuns, un chip care trădează seriozitatea și tensiunea acestui om ciudat, orice interpretare a cărui înfățișare era posibilă și permisă, dar niciunul nu și-a dezvăluit adevărată esență, pe care, poate, El însuși nu o cunoștea Autenticitatea operei lui Man Rzya, dacă nu esența lui Duchamp, atunci ideea lui pe care a creat-o cu operele și viața sa, este dincolo de orice îndoială Aici apare cu adevărat imaginea "Maestrul jocului" din "Game of Glasses" Man Rzey a plecat în Franța în vara lui În mod simbolic, primul său refugiu a fost o cameră dintr-un hotel de lângă Gara de Nord, din care tocmai plecase Tristan Tzara Deja în toamnă, la Paris s-a deschis expoziția sa personală În același an, a fost lansat un album cu primele sale "rayografii" sau "rayografii" (rayografie - o fotografie realizată fără aparat de fotografiat folosind obiecte așezate pe hârtie fotosensibilă), ale căror texte au fost scrise de Aragon, Tzara, Eluard și Max Ernst "În timp ce ceea ce se numește artă este afectat de reumatism, Man Ray a aprins întreaga putere de o mie de lumină a lămpii sale și, treptat, hârtia sa sensibilă a absorbit siluetele sumbre ale obiectelor obișnuite El a inventat puterea unui fulger, tandru și proaspăt, care a depășit ca importanță toate constelațiile menite să ne încânte privirea Deformarea mecanică, precisă, unică și adevărată, a fost fixată, înmuiată, ca părul pieptănat cu un pieptene de lumină (comme Ies cheveux â travers un peigne de lumiere) " , scria Tzara în catalog, iar dacă facem abstracție din post-dadaist retorică, atunci caracteristica pare a fi mai pompoasă, dar exactă De atunci, Man Ray a câștigat faima solidă și binemeritată, făcând fotografii, făcând portrete și fotografii pentru reviste de modă într-o manieră de avangardă ascuțită, realizând filme (de asemenea, folosind ray- Man Ray țigări Man Ray Casa MODERNISM Artă din prima jumătate a secolului XX May Ray Georges Braque Mac Ray Roe Selavy eu grame El devine o figură proeminentă și elegant senzațională în Montparnasse în anii Locuiește pe strada Campagne Premier din Hotelul Istria, renumit pentru oaspeții săi (vecinii lui sunt Duchamp, Aragon, Tzara, Picabia, Mayakovsky și mulți alții) Pe vremea aceea, conta, viața artiștilor devenea din ce în ce mai mult un "gest", o prezentare de stil, iar dragostea lui lungă și scandaloasă cu celebra model și leoaică a atelierelor în care era înscrisă Kiki (Alice Prin) (vorbind) în ceea ce privește critica de artă de la sfârșitul secolului al XX-lea) reprezentarea artei sale: un cadru din primul film suprarealist al lui Man Rzya "Star of the Sea", reprezentând-o pe Kiki cu un trandafir în dinți, a adus faimă atât autorului, cât și modelului "Vioara lui Ingres" este o sinteză concentrată a multor tehnici și tendințe deja consacrate (fotomontajul, estetizarea banalității, datând din primele experimente ale lui Duchamp, caracterul extravagant destul de dadaist al reprezentării, o parafrază a motivului etern al cubiștilor - vioara, în sfârșit, dualitatea numelui ) și neîndoielile arta și poezia instantaneului În plus, există o imagine independentă de Dali și oarecum mai clară a combinației dintre corporal și material - sinteza cărnii și a unui obiect din lemn, ceva pe care lumea încă nu a învățat în pânzele spaniolului necunoscut de atunci і Apropierea dintre Duchamp și Man Ray (și au fost uniți și prin relații de prietenie) este profundă și fundamentală, cu diferența că Man Ray evoluează în spațiul stilistic pe care el însuși îl conturează, construindu-și [structurile artistice] exclusiv în formatul unui imagine alb-negru (cel mai adesea este un dreptunghi ușor alungit) In acest format isi inscrie si rayografiile, din ce in ce mai simple, dar pline de tulburatoare semnificatii interioare "Țigări" ( ), plutitoare V ARTFEX LUDENS Man Ray: "Îmi fotografiez imaginația" într-un întuneric fără greutate, ascultând de un ritm misterios, o "explozie" tăcută, născută dintr-o siluetă ușoară a unei țigări sparte și chibrituri, parcă, zburând din ea - asta seamănă cu adevărat cu estetica unui vis fotografiat Iar rayograful "Spiral" (c ) este la fel de apropiat ca expresie și libertate plastică de sculptura dinamică și de "simultaneitatea" compozițiilor lui Delaunay Realizează portrete de parodie: un exemplu clasic este Duchamp deghizat în femeie ( ), o filmare de program, în care fraza: "Eros este viață" (Eros, c'est la Man Ray alb-negru VIe) Se transformă în PSEVDO- Man Ray Rugăciune NIM PREZENTAT DE DUCHEN personaj - Rrose Selavy, creând un nou lanț de interpretări enigmatice de joc Folosește echipamentul fotografic tradițional, desigur, pentru a câștiga bani, dar chiar și portretele sale destul de (aparent!) "obișnuite" servesc drept dovadă incontestabilă a puternicei fundații profesionale pe care construiește cele mai complexe structuri ale structurilor artistice experimentale Psihologism uimitor de puternic, plasare puternică a petelor albe și negre și compoziție clară, dar stabilă MODERNISM Artă din prima jumătate a secolului XX înzestrată cu un portret al lui Tristan Tzara ( ), simplu și "peeped" cinematografic - Marriage ( ) - documente și imagini ale vremii, dovezi ale legăturii fanteziilor lui Man Ray cu o viziune profundă și sobră asupra lumii Iar portretul lui Arnold Schoenberg ( ), uluitor prin simplitatea sa absolută și rigiditatea documentară, este în general perceput ca o combinație divină de tehnică perfectă, obiectivitate impecabilă și capacitatea de a vedea într-o expresie facială trecătoare o reflectare a unui muzical greu și vrăjitor univers, un fel de "fotografie imaginară" Cu toate acestea, apoi, la sfârșitul anilor și începutul anilor , Man Ray s-a remarcat mai ales prin imagini care acum sunt numite în mod obișnuit "conceptuale", adică au un anumit program rațional, sintetizând efectiv motive dificil de combinat (" Bucătărie", ) Intelectualismul operei sale, combinat cu dorinta de a transmite incontrolabilitatea si spontaneitatea expresiei declarate de suprarealisti, a condus la aceleasi rezultate paradoxale ca cele ale lui Duchamp Cu deosebirea că Man Ray, deși a rămas fidel planului și materialului, chiar și în cele mai șocante lucruri ("Rugăciunea", ) a rămas un artist de forme stricte, laconice Gloria lui Man Ray, desigur, a fost întărită și întărită de activitatea sa neobosit de interpret, director de imagine, chiar fotograf de modele de modă Participant la aproape toate expozițiile suprarealiste, autorul (împreună cu Breton) al unei lucrări mai degrabă provocatoare decât profunde "Fotografia nu este artă" (Photographie n'est pas l'art) ( ), care și-a păstrat gustul și pasiunea pentru pictură până la bătrânețe, a rămas în istorie ca un maestru al anilor , care s-a uitat cu îndrăzneală în Oglindă cu ajutorul fotografiei, chiar și uneori fără optica obișnuită Atât literal, cât și metaforic Desigur, fotografiile și rayografia, precum și pictura lui Man Ray, nu sunt exemple canonice de artă suprarealistă, ci mai degrabă pot fi percepute ca un fel de modele raționale, perfecte din punct de vedere tehnic, pentru construirea structurilor sale plastice Fotografia, prin definiție, include raționalitatea unei construcții sistematice, iar lupta maestrului cu natura sa, cu utilizarea pricepută a capacităților sale, este foarte curios combinată în arta sa Dintre fotografii anilor - , care au început o nouă căutare a mijloacelor și tehnologiilor expresive, Man Ray a fost primul din Paris, dar deloc singurul Autoportretele lui Ilse Bing izbitoare în fantezia lor ascetică ("Autoportret cu o Leica", ) și "Autoportret" ( ) de Florence Henri cu un unghi ascuțit, o natură moartă simbolică "dublu-nick", fotografii timpurii de Cartier-Bresson de la începutul anilor este o dovadă a dobândirii încrezătoare de către fotografie a unui limbaj metaforic, subtil, dar ferm înrădăcinat în ideile artistice suprarealiste V ARTIFEX LUDENS* Un loc aparte în acest context l-a ocupat fotograful amator Eugène Atget, ale cărui cadre parțial de reportaj, prelucrate cu pricepere, leagă diferite aspecte ale viziunii, ca în celebrul tablou "The Shop on the Avenue Gobelin" ( ), unde sintetizează manechine, trecători, lumi reflectate și vizibile O rezonanță ciudată a tehnicilor lui Salvador Dali au fost Distorsions, care au intrat în vogă în anii - poze cu André Kertész, un originar din Ungaria care s-a stabilit la Paris în Kertesz a folosit efectele oglinzilor curbate, care i-au permis să creeze forme fluide, adesea înspăimântătoare, aproape întotdeauna erotice A publicat mai multe albume - "Copii" ( ), "Paris prin ochii lui Kertesh" ( ), "Prietenii noștri animale" ( ) O sexualitate mai sinceră, mai dureroasă, dar și o mai mare originalitate artistică, este marcată de fotografiile compatriotului lui Kertesh Gyula Hallas Brassai, un reporter subtil, autor de cunoscute fotografii de gen ale Parisului Fotografând obiecte de artă decorativă, sculptură, opera artiştilor suprarealişti, printre care a existat, Brassai a găsit unghiuri şi metode de imprimare care au făcut posibilă realizarea multivalorilor "imagini de imagini" Arta suprarealistă canonică, destul de coerentă, a existat doar ca model, în primul rând în manifest Breton, publicat în același Spre deosebire de manifestele lui Marinetti, Apollinaire sau Malevich, textul lui Breton a proclamat tendințele existente drept inovații, dându-le statutul de vreo metodă legalizată și aproape obligatorie practică artistică contemporană Termenul, după cum știți, a fost rostit pentru prima dată de Apollinaire fie în legătură cu propria sa dramă "Sânii Theresia" (Les ma- MODERNISM Artă din prima jumătate a secolului XX F Amri Auto portret Atget Cumpărați pe Avenue Gobelin melles de Tiresias), pusă în scenă într-un mic teatru din Montmartre ( ), sau despre decorul lui Picasso pentru Parada de balet a lui Diaghilev Termenul nu avea încă o justificare serioasă: piesa lui Apollinaire despre o femeie obosită care a decis să se transforme într-un bărbat combină scandalosul dadaist și un indiciu de parabolă; peisajul lui Picasso abia dacă avea un subtext profund La începutul anilor (înainte de publicarea manifestului), au apărut tocmai acele lucrări care acum sunt percepute ca exemple de suprarealism timpuriu, "canonic" Rădăcinile lor, fără îndoială, sunt în contact atât cu pictura metafizică, cât și cu dadaismul Aici, un loc aparte îi revine lui Max Ernst, artist, așa cum am menționat deja, rațional și ironic, în ingeniozitate sceptică ceva asemănător lui Duchamp, care a fost un model de artifex ludens O expoziție a operei lui Ernst la Paris ( ) organizată de Breton a fost urmată de o solicitare a lui Éluard de a-i ilustra poezia Ernst a stat câteva luni în casa poetului, situată în orașul Aubonne, la nord de Paris Această vizită a fost un eveniment de acumulare a aspirațiilor suprarealiste, de consolidare a forțelor mișcării suprarealiste în curs de dezvoltare Picturile murale realizate de Max Ernst în casa Eluard s-au transformat într-o mică galerie a suprarealismului Fiecare dintre ele este practic o imagine autosuficientă, destul de programatică pentru curentul emergent "La primul cuvânt clar" (Au Premier mot limpide) ( , XCCB) (primul rând și titlul poeziei lui Eluard) este un panou mare (înalt de aproape m), care este un fel de imagine intelectuală I ARTIFEX LUDENS- L Kertesh Distorsiunea Nr Brassai Clochars sub Podul Nou - Brassai Amfora femeie o construcție pozitivă cu multe aluzii freudiene, provocând direct o interpretare multivalorică Cu materialitatea ei rece, "monotextură", aplatizată "fără aer" și spațiu rece, se apropie de tradiția metafizică, dar conține o anumită intrigă de o calitate complet suprarealistă: o mână feminină bine îngrijită, pictată cu minuțiozitate de salon, manipulează un bilă roșie cu fir, la capătul căreia se află o șopârlă asemănătoare unei insecte, a cărei înălțare verticală, asemenea mingii, și multe alte detalii enigmatice întruchipează, conform tradiției interpretative, nu doar un set de revelații freudiene dar și un studiu specific al lui Sigmund Freud "Iluzie și vis în Iodiva lui W Jensen", unde se vede subtextul sexual al prezenței unei șopârle în complotul scriitorului danez Nu există nimic care să împingă pentru o astfel de interpretare în textul lui Eluard "Manifestul suprarealismului" citat și analizat în mod repetat de Andre Breton, deși pretindea a fi MODERNISM Artă din prima jumătate a secolului XX | Kertesh Umbrele Turnului Eiffel Programez, dar am devenit mai mult o instrucțiune și o explicație Realismul sur-I exista deja și mulți artiști, în mod destul de conștient, au preferat să-și fixeze atenția nu asupra realului și nu asupra imaginarului, ci, ca să spunem așa, pe "reversul eu-ului realului" Altfel este că apelurile teoreticienilor suprarealismului la autoexprimarea spontană, la "automatismul psihologic pur", așa cum am menționat deja, au rămas mai degrabă declarative, în orice caz, lucrările înalte și principiale din această direcție sunt marcate de compoziție și regie, și în moduri diferite -I fel de acțiuni ale suprarealiştilor cu meditaţii și accidente provocate au rămas în spațiul post-dadaist Tehnici pur tehnice: decolage (o acțiune opusă colajului, adică îndepărtarea straturilor unei imagini), fumage (aplicarea unei imagini cu ajutorul fumului) - a rămas totuși în domeniul înalt profesionalismului Fraza senzațională, născută în juxtapunerea cuvintelor legate aleatoriu "un cadavru rafinat va gusta vin tânăr", care a devenit aproape un simbol al gândirii spontane, este acum percepută ca un element al jocului - la urma urmei, un alt, paradoxal iar maxima șocantă ar putea deveni o momeală distractivă pentru iubitorii de senzații superficiale O altă întrebare este ce s-a întâmplat în artă însăși într-un moment pe care liderii suprarealismului îl considerau stelar - la mijlocul anilor C-ARTIFEX LUDENS- M Ernst - Primul cuvânt clar I Tanguy Mobilier de timp În acest moment, cei mai mari maeștri ai primului val s-au declarat pe deplin Expoziția din a prezentat lucrări nu numai ale membrilor "ortodocși" ai mișcării - Arp, Miró, Man Ray, Ernst, Masson, ci și ale lui De Chirico, Picasso, Klee La expozițiile suprarealiste s-au alăturat și Duchamp, Picabia, Tanguy Giorgio De Chirico, care și-a arătat lucrările la expoziție, a putut vedea alături de ele lucrările admiratorului său, Yves Tanguy, în vârstă de douăzeci și cinci de ani Tanguy avea un talent ciudat și puternic: marinar breton, care nu avea nici educație artistică, nici specială solidă, a început să scrie abia la mijlocul anilor În timpul serviciului militar, Tanguy l-a întâlnit pe Jacques Prever, ceea ce l-a ajutat să-și găsească orientarea în caleidoscopul vieții artistice Primele sale lucruri au fost scrise în spiritul artiștilor "Podului", dar apoi a fost șocat de picturile lui De Chirico și a trecut pentru totdeauna într-o manieră suprarealistă, totuși destul de originală Golul mistic, lumina impasibilă și răceala misterioasă a lumilor sale seamănă doar parțial cu "lumea metafizică" a lui De Chirico de la care creatorul ei a plecat deja Tanguy și-a creat un fel de propria planetă, precedând în multe privințe peisajele science-fiction din ultima treime a secolului XX Spre deosebire de fantasmogoria lui Ernst și chiar a lui De Chirico însuși, lumea Tanguy este lipsită de conexiune cu obiecte familiare, arhitectură și monumente Aceasta este o natură inventată, compusă, dar compusă într-un mod atât de iluzoriu și detaliat, cu un asemenea sentiment unitatea sa organică, că este greu să nu crezi în existența ei Apropierea de natura adevărată face pe cineva să simtă autenticitatea lumii Tanga, dar există și un grad subtil de MODERNISM Artă din prima jumătate a secolului XX I Tanguy Afară I Tanguy Te aştept ciudățenie față de realitate, ceea ce o face diferită, fantastică Desigur, aceste peisaje extraterestre se bazează parțial pe impresii subconștiente ale mărilor și coastelor bretone, senzații acumulate în călătorii lungi, dar ele sunt topite într-o realitate complet nouă Acestea sunt țărmuri întinse din care cresc formațiuni biomorfe pietroase, un fel de mituri geologice pline de pace sumbră Tanguy, însă, este foarte conștient de timp, uneori semnele lui pâlpâie în picturi, totuși, și într-o formă transformată: avionul din tabloul "Avionul" ( , KMIIB) seamănă cu desenele lui Picabia sau Duchamp, iar Pietrele-animale antropomorfe sunt creaturi din picturile lui Ernst și Carra, dar cu atât mai mult cu dinamica lor și modelarea moale, intensă a imaginilor sculpturale ale lui Arp Rareori Tanguy a urmat programul gui suprarealismului, construind un complot semnificativ "subiect-inconștient" ("Mama, tata este rănit!", , MSI), plasând acțiunea invariabil în spațiul lumii sale extraterestre, care a rămas mereu a lui parcela principală De fapt, Tanguy, în urma lui Kandinsky, a început să scrie inexistent (dar material!) Nu traducerea inconștientului în limbajul unui limbaj plastic liber, ci exprimându-l în forme complet obiective, pe cât de uniforme, pe atât de elegante Cu toate acestea, unele dintre lucrările sale de la sfârșitul anilor sunt marcate de un fel de sentiment eshatologic monumental, V -ARTIFEX LUDENS- capacitatea de a transmite starea unui dezastru natural, devenind un simbol multi-valoric care menține o conexiune cu lumea naturală ("Out" (Dehors), , Scottish National Gallery of Modern Art, Edinburgh) Din punctul de vedere al "spontaneității" imaginii, Andre Masson a rămas cel mai consistent suprarealist, care, după ce a studiat la Academia de Arte din Paris, a fost pasionat de cubism de câțiva ani, iar din s-a dedat la experimente suprarealiste tocmai în domeniul "automaticității" scrisului și imaginii, fără a se limita la o anumită intonație plastică, apelând acum la mișcări cubiste, când dadaiste, reținând acum o nefigurativitate aproape perfectă, apoi, dimpotrivă, apelând la naturalismul clasificator, acum umplând imaginea cu aluzii freudiene criptate ("Pământ", , NMSI TsP) A reușit să adauge la ale lui A Masson Pământ A Masson Luptă cu pești schennye improvizații un adevărat gust de surpriză și grație, combinând o varietate de tehnici și texturi Breton i-a reproșat chiar devotamentul excesiv față de elementele picturii În principiu, arta lui Juan Miro din punct de vedere al plasticității pure ar putea fi interpretată și ca pictură neobiectivă Picturile lui sunt așa plat, jocul de forme și linii este în sine atât de expresiv și bogat încât interacțiunea obiectelor ghicite, detaliile lor și cu atât mai mult legătura cu inconștientul, ar fi percepute mai degrabă așa cum sa întâmplat în lucrările lui Kandinsky - la nivel nu material, ci complet emoțional Miro este fiul unui bijutier, a început să deseneze foarte devreme, dobândind din copilărie un gust pentru linie și completitudinea scrupuloasă a imaginii Imediat după război, în , s-a mutat din Barcelona la Paris, unde conaționalul său Picasso l-a ajutat la început și a continuat să lucreze într-o manieră complet figurativă, prescriind cu atenție cele mai mici detalii ale picturilor sale Punctul de cotitură a fost brusc, coincizând parțial cu ascensiunea mișcării suprarealiste, dar nu chiar MODERNISM Artă din prima jumătate a secolului XX la valori semnificative, programatice suprarealiste O metamorfoză rapidă a avut loc în arta sa: și-a concentrat toată priceperea în finisarea lucrurilor mici pentru a crea forme plate ascuțite, strălucitoare, conturate rafinat și rigid, fiecare dintre acestea devenind o metaforă plastică Chipul lui uimitor Tabloul "Dansatorul spaniol" (Оіее*) ( , KMIIB) este format din mai multe personaje hieroglifice: un cerc negru este un cap, un triunghi galben este o floare pe care dansatorul o ține în dinți, un evantai strălucitor denotă un val al mâna, o linie întunecată fragilă conturând ca o urmă de rochie în aer și mișcări rapide ale picioarelor Jocuri de planuri plate, nervos și delicat conturate, fie apropiindu-se (într-adevăr ca într-un dans) unul cu celălalt, fie zburând separat în direcții diferite, fie plutind în spațiu, încet și solemn Într-o oarecare măsură, toate aceste forme farandole sunt poetica trece pe lângă} Klee sau Kandinsky (profund venerat de Juan Miro), retras din lumea lor de subestimare subtilă, aluzie, subtexte profunde "Picture Hall of the Soul" de Miro Su X Miro Pictura X Miro figuri ritmice există în lumina strălucitoare a lămpilor moderne, este frumos în claritatea sa, deși este limitat de aceasta Imaginile, care în operele lui Ernst, mai târziu Dali, au provocat șoc prin naturalismul lor inutil, în Miro sunt reduse la un elegant arabesc decorativ, la un fel de balet, pantomimă, o reprezentație picturală foarte convențională, alături de care crepuscul și naturalist personajele, detaliile sângeroase și așa mai departe arată ca un privitor nepretențios Iată "Figurile ritmice" * Exclamația dansatorului la sfârșitul dansului V -ARTIFEX LUDENS" X Miro Barbat si femeie X Miro subiect poetic R Penrose Ultima călătorie a căpitanului Cook ( , KhSSV) - există atât fantomele manechinelor lui Carra, cât și creaturi înfricoșătoare - reminiscențe ale monștrilor lui Ernst, dar toate acestea se reduc la forme laconice, strălucitoare, dansante, la care o culoare furioasă rafinată, care amintește de pâlpâirea reflectoarelor de teatru pe fundalul unei scene, dă senzația unei performanțe dramatice, dar hilare Miro demonstrează aceeași "ușurință serioasă" în obiectele care, în narațiunea lor oarecum absurdă și programarea semnificativă, se întorc la fanteziile dadaiste ale lui Picabia Dar datorită eleganței decorative și a nedorinței evidente de a da lucrării un se excesiv seriozitatea chiar și a compozițiilor "Bărbat și femeie" ( , colecție privată) și "Poetic Obiect" ( , MSI), în care se îmbină pictura, lemnul, metalul, gata făcut și multe altele, nu arată enigm- structuri tice, dar opere de artă frumoase și ironice Apropo, obiectele și instalațiile pe care mintea obișnuită le percepe ca fiind apanajul artei pop, artei conceptuale și a perioadei postbelice în general, au devenit foarte răspândite deja în anii Un obiect complet suprarealist al lui Roland Penrose (un artist și colecționar care a condus practic mișcarea su-realiştilor englezi) "The Last Voyage of Captain Cook" ( , Tate Gallery, Londra), unde trunchiul însângerat este plasat într-o cușcă) MODERNISM Artă din prima jumătate a secolului XX sub forma unui glob țesut din paralele și meridiane, lângă care se află cuțitul, de fapt, implementează deja un arsenal de mijloace, uzurpat în mare măsură de miturile criticii de artă de la sfârșitul secolului XX Suprarealismul a fost foarte atractiv nu numai pentru consonanța sa cu gustul publicului, ci mai presus de toate - a fost tocmai ocazia de a ficționaliza arta, de a crea versiunea sa în exterior complexă, dar de fapt aproape kitsch A fost, dacă nu întotdeauna calea spre succes, un drum foarte atractiv către relativ primitiv; dar semnificativă autoexprimare Aproape simultan cu suprarealismul (în principiu, nu lipsit de salonism), o versiune pur de salon a început să prindă contur, imaginați-vă al cărui lider (deși destul de profesionist) a fost Pierre Roy, participant la prima expoziție suprarealistă, ale cărui picturi, după principiul plastic apropiat de hiperrealism, sunt acum percepute ca cadre ale unor filme thrillere ("Pericol pe trepte", sau , MOI) * * * P Roy Pericol pe trepte Când Metamorfoza lui Kafka ( ) era pregătită pentru publicare ca o carte separată, iar artistul intenționa să o pună pe coperta V-ARTIFEX LUDENS- ku imaginea unei insecte (în care, după cum știți, eroul s-a transformat), autorul s-a opus categoric Pentru marele scriitor, o viziune atât de directă, obiectivă a metaforei, și într-adevăr a întregii lumi a inconștientului, a fost o absurditate inacceptabilă Cât despre Klee sau Kandinsky În acest sens, artifex ludens - artistul care joacă - și în special suprarealiştii persuasiunii "clasice" s-au dovedit a fi mai predispuși la gust și conformism stilistic Reprezentarea complet naturalistă a "Cadvrului rafinat" menționat mai sus, realizată de Breton, Tzara, Greta Knutson și Valentin Hugo ( , MSI) este o dovadă neîndoielnică a îndreptării gândirii artistice și a capitulării intelectuale Afișarea ficțională a imaginilor înspăimântătoare și dureros materializate ale adâncurilor spirituale câștiga din ce în ce mai mult succes și a provocat un câmp narativ imens, dacă nu interpretativ, apoi distractiv Mai mult decât atât, până la sfârșitul anilor , când căutările pur formale au încetat să pară nouă, reală, arta obiectivă (deși în alte structuri plastice) a devenit din nou solicitată X Miro Un obiect În măsura în care există vreo lege observabilă în istoria colectivă a artei, precum legea vieții individuale a artistului, aceasta nu este o lege a progresului, ci a regresului Ca și în mare, așa și în mic - echilibrul vieții estetice este constant instabil R J Collingwood În (anul primei expoziţii a suprarealiştilor), tabloul "Război" a lui Marcel Gromer ( , MSIGP) a fost prezentat la Salon des Indépendants din Paris Tentati de stilistica diversificata a expozitiilor de dinainte de razboi si a celor recente, spectatorii si criticii nu au ramas indiferenti fata de simplitatea infricosatoare a imaginii Acești bărbați în căști și paltoane nu semănau nici cu monștrii virtuoși și distrași ai lui Ernst, nici ca martirii însângerați ai lui Dix Personajele lui Gromer semănau mai degrabă cu niște piroguri antropomorfe care au devenit monumente de piatră sau de fier ale propriei suferințe și cruzimii lor, simboluri amortitoare ale războiului, unde un tanc, un tun, un om și un parapet devin ceva una, unde moartea abia se distinge uneori de viaţă Colorare fără pasiune moartă, cu o combinație ciudată și sincopată de nuanțe de gri porumbel, sumbru-azuriu, negru, greutate de nesuportat, ca dintr-o armură, figuri turnate, crescând în pământ, combinate cu atingeri de fețe și mase bine gândite cubistic - totul sugerează și acum că cât de mult au dat descoperirile formale de la începutul secolului realizării tragediei războiului Waldemar Georges (care a scris despre Soutine) a spus că Gromer se întoarce la pictura franceză tragedia pe care aceasta o pierduse în ultimii ani Fiu al unui francez și al unei flamande, care a locuit multă vreme în Belgia, rănit pe front în , Gromer este din acea "generație pierdută" Apropierea organică de cultura belgiană i-a oferit ocazia de a cunoaște Permeke și, probabil, de a experimenta influența acestuia Gromer, desigur, nu a fost singurul care a revenit la ceea ce s-ar putea numi "un tablou dramatic", ci pentru Franța, la mijlocul anilor , pe fundalul unui hype suprarealist, apariția și succesul imaginii sale, precum și personal MODERNISM Artă din prima jumătate a secolului XX M Gromer Război expozițiile din anul următor, , erau orientative Războiul lui Gromer a apărut în același an cu Cuirasatul Potemkin al lui Eisenstein și Manhattanul lui Dos Passos, lucrări grozave care au readus tema tragică lumii într-o formă de artă reală, dar ascuțită, destul de inovatoare, bazată pe descoperirile de la începutul secolului Într-adevăr: idei artistice fundamental noi, radicale, cu greu apar după "Manifestul suprarealismului" din a doua jumătate a anilor și în anii în arta Europei de Vest sau a SUA În orice caz, în acest sens VI - MODERNISM ACADEMIC nu este necesar să se compare această dată cu cea antebelică Curenții care au uimit de curând lumea au căpătat deja o oarecare respectabilitate și stabilitate, și-au pierdut ascuțimea și s-au dezvoltat fără declarații difuzate și răsturnarea adversarilor Artiștii care au lucrat în tradiția artei non-figurative, neoplasticismului, suprarealismului, realismului obiectelor, chiar și cei care au dezvoltat opțiuni de joc într-o formă sau alta (ready made etc ), au avut propria lor istorie, a lor până la sfârșit a anilor perioada eroică, codurile lor genetice Și așadar, propriul "academism", și chiar propriul salon, sunt o consecință inevitabilă a reducerii generate, deși subconștient, de aspirația artei de a se adapta la consumatorul mediu și chiar la gustul critic Consecința acestui fapt a fost un anumit conservatorism (în ceea ce privește limbajul plastic) în cadrul grupurilor și curentelor consacrate Disputele și confruntările s-au mutat în spațiul moral-politic și acolo au căpătat uneori o amploare aproape epică, care a fost exemplificată de "Războiul" lui Gromer Acest lucru este destul de de înțeles Conștientizarea războiului ca trecut a provocat teamă de posibilitatea unui război în viitor și a concentrat atenția artiștilor asupra problemelor sociale Schimbări prea groaznice în viața și conștiința oamenilor au fost cauzate de acest război, care a început, după o expresie cunoscută, călare și s-a încheiat pe tancuri Lumea s-a schimbat, iar oroarea dinainte de război, dezgustul față de ea au devenit senzații globale și un motiv constant al artei (în special al literaturii) Cu toate acestea, există o înțelegere tragică a războiului în monumentele monumentale, marcate fără îndoială de tradiția expresionistă, mândre și jalnice ale lui Ernst Barlach (monumente pentru cei căzuți la Köln, , și Magdeburg, ), precum și în picturile murale ale Englezul Spencer care a participat la război, care a dedicat un ciclu de picturi murale monumentale victimelor acestuia ( - , capela funerară din Berkler, Berkshire) Arta începutului de secol, în principiu, a fost îndreptată spre prezent și viitor Aceasta era exact ceea ce se cerea atunci de la artă ca "o modalitate de a echilibra o persoană cu lumea", conform definiției lui Vygotsky, care a fost deja citată de mai multe ori Arta postbelică în numele "echilibrarii omului cu lumea" a trebuit să se îndrepte, poate, în primul rând spre trecut Și să vorbesc într-o limbă mai inteligibilă decât codurile mișcărilor moderniste radicale Acest lucru este confirmat de temele cărților, a căror abundență a marcat sfârșitul anilor Cărți care au creat, pe măsură ce conștiința cititorului le-a asimilat, principalele puncte de referință pentru literatură și cultura artistică a secolului al XX-lea în general Mai mult, cu aceste cărți au apărut anumite prolegomene etice și estetice ale secolului, în afara cărora însăși cultura epocii este de neconceput MODERNISM Artă din prima jumătate a secolului XX ma, prolegomeni, în mare măsură înrădăcinate în înțelegerea și eliminarea problemelor și amintirilor militare Este semnificativ faptul că literatura postbelică, în ciuda faptului că poetica ei devine cu totul complicată, totuși nu a purtat în sine un început atât de distructiv formal-ludic ca arta plastică, mai ales la începutul anilor - Iată cea mai scurtă listă de cărți care au devenit de mult clasice care au fost publicate în acei ani: - G Iesse "Ultima vară a lui Klingsor", J Reid "Zece zile care au zguduit lumea"; - F Kafka "Doctorul Țării"; - J Dos Passos "Trei soldați"; - I Bunin "Domnul din San Francisco", J Hasek "Aventurile bunului soldat Schweik", J Joyce "Ulysses"; - T Mann "Muntele magic" (în același an - A Breton "Manifestul suprarealismului"); - M Bulgakov "Garda Albă", J Dos Passos "Manhattan", T Dreiser "O tragedie americană", L Feuchtwanger "Evreul Suess", F S Fitzgerald "Marele Gatsby", A Gide "The Counterfeiters" , F Kafka "Process" (ediție postumă), S Lewis "Arrowsmith"; - E Hemingway "Fiesta" ("The Sun Also Rises"), F Kafka "Castle" (ediție postumă), A Milne "Winnie the Pooh"; - I Babel "Poveștile din Odessa", G Hesse "Lupul de stepă", T Wilder "Podul regelui Louis Saint"; - J Cocteau "Copii dificili", V Nabokov "Apărarea lui Luzhin", E M Remarque "Toată liniștea pe frontul de vest", E Hemingway "Adio armelor!", A de Saint-Exupery "Poșta de Sud", M Sholokhov "Don liniștit" ( începutul lui publicație), B Shaw "Apple Cart"; - I În "Carne ticăloasă", J Dos Passos "Paralela " În această listă sunt desemnate lucrări din primii ani postbelici, de când au intrat în conștiința cititorului, spre deosebire de filme și picturi, treptat În aceeași perioadă de timp au fost lansate filme care probabil nu au fost mai puțin importante, mai ales pentru un public de masă: Cabinetul doctorului Caligari ( , R Wiene), Golemul ( , P Wegener), Puștiul ( , Ch Chaplin), "Dr Mabuse este un jucător", "Nibelungen" ( și , F Lang), "Gold Rush" ( , Ch Chaplin), "Cuirasatul Potemkin" ( , S Eisenstein ), "Mama" ( , V Pudovkin), "Octombrie" ( , S Eisenstein), "Câinele andaluz" ( , L Buñuel), "Micul vânzător de chibrituri" ( , J Renoir), "Descendent Genghis Khan ( , V Pudovkin), Șantaj ( , A Hitchcock, primul film sonor englez), Fragment of an Empire ( , F Ermler), Golden Age ( , L Bunuel)," Under the Roofs of Paris" ( , R Clair), "City Lights" ( , C Chaplin) În același timp, nu există practic nicio temă militară de mare amploare în cinematografia occidentală: cinematograful rămâne în principal o distracție spectacol VI "Modernismul Academic" Viața înflăcărată aproape artistică a timpurilor recente, cu farandolele sale plictisitoare de interpretări - verbale și direct picturale - era deja un lucru al trecutului și, la mijlocul anilor , era înțeleasă destul de critic și chiar sarcastic în literatură Mai mult decât atât, cel mai radical în sensul căutării ultimelor forme literare, și mai ales Dos Passos, deja la începutul anilor ' , defetișează, de fapt, dorința pentru principiul colajului, complexitatea deliberată, împletirea semnificațiilor și a ritmurilor , și declarativitatea excesivă Atât în romanul Manhattan, care i-a adus faimă lui Dos Passos, eclipsând chiar și succesul lui Fitzgerald Marele Gatsby, cât și în romanul următor, The nd Parallel, dispozitivul modernist este în mod deliberat subestimat: limbaj complicat, subțire asociativ, sisteme de metafore intelectuale sunt folosite pentru a desemna lucruri și evenimente evidente și simple În același timp, literatura, datorită orientării sale originale, păstrează un grad ridicat de conținut, mai ales în anii postbelici "Generația pierdută" a trăit într-o atmosferă intelectuală și tragică suprasaturată, creată în cea mai mare parte de el însuși Majoritatea scriitorilor au trecut prin război, dacă nu pe câmpul de luptă, atunci prin frica, disperarea, privarea lui Omenirea din aceste cărți trecea printr-un proces dureros care, folosind terminologia modernă, putea fi definit ca "reidentificare" "Există într-adevăr mai multă viață în amintiri decât în realitate? Nu s-au transformat ele în realitate, în timp ce realitatea însăși s-a retras, s-a stins din ce în ce mai mult, până s-a transformat într-o insulă goală, pe care odată zburau bannere strălucitoare? Nu au fost smulse amintirile din realitate și acum plutesc deasupra ei doar ca un nor mohorât? Sau anii frontului au ars podul spre trecut? (italice ale mele - M G ) Întrebări, totul sunt doar întrebări Dar nu există niciun răspuns "(E M Remarque Întoarcere) "Povara pasiunilor umane" domină atât de mult literatura încât, chiar și omagiind metodelor artistice cele mai radicale, ea rămâne fidelă valorilor etice tradiționale În acele cazuri când problemele și chiar terminologia artei modernismului pătrund în ea, o percepe ca pe o dramă, ca pe o nouă și dureroasă etapă a cunoașterii În acest sens, lucrările timpurii ale Hessei sunt orientative, în special Ultima vară a lui Klingsor și, bineînțeles, Lupul de stepă, cărți care au devenit un fel de ghid al misterelor gândirii artistice a modernismului, care MODERNISM Artă din prima jumătate a secolului XX este acceptat de autor și de personajele sale ca un fel de realitate distractivă, îmbogățitoare, dar tristă: "Visezi să părăsești acest timp, această lume, această realitate și să intri într-o altă realitate mai potrivită ție, o lume fără timp știi unde pândește această cealaltă lume și că lumea pe care o cauți este lumea propriului tău suflet Nu pot să-ți deschid o altă sală de imagini decât sala de imagini a sufletului tău " Revenirea la citatul care a fost deja citat de mai multe ori în acest context are un sens mai larg decât în procesul de analiză a artei lui Klee Cât despre Dos Passos, în construcția romanelor sale, a îmbinat în mod uimitor o viziune pur cotidiană, chiar satirică a modernismului, refractată de o conștiință medie, a mediului artistic din anii de dinainte de război, cu o folosire magistrală a celor mai ascuțite realizări de cea mai recentă artă, inclusiv cinematograful Astfel, în cea de-a doua carte a trilogiei "SUA" - " " - pentru interludiile de text "colaj", construite ca o cronică fragmentară, se folosește numele "Kinoglaz", împrumutat de la Dziga Vertov În cărțile sale, nu acționează atât artiștii, cât mediul aproape artistic, locuitori mici, dar pretențioși, confuzi de fraze la modă Unul dintre personajele lui Dos Passos, un ofițer italian, locotenentul Sardinaglia, a compus "Marșul Colonelilor Medici" (un titlu absurd foarte caracteristic) "Un futurist nu ar trebui să fie dezgustat de nimic, în afară de slăbiciune și prostie", crede locotenentul "Un futurist ar trebui să fie puternic și să nu evite nimic " Hemingway, care a scris în tinerețe despre Paris la începutul anilor în romanul "Fiesta" și l-a amintit în romanul târziat "Sărbătoarea care este întotdeauna cu tine", este serios și epic, în literatura vremii descrisă - nici în manieră și nici în comploturi - deja nu există o cochetărie formală agitată, este plină de durere și gândire În plus, ea este - uneori împotriva propriei ei voințe - socială Romanul lui E M Remarque "Toată liniștea pe frontul de vest", precum și romanul menționat mai sus "Întoarcerea", care a lipsit amintirile războiului de ultimele iluzii, aproape imediat traduse în peste douăzeci de limbi, au marcat pragul următorii ani , însumând rezultatul istoric spațiul cronologic al gândirii postbelice Moartea lui Clemenceau și a mareșalului Foch în același a devenit pentru Franța un fel de rămas bun de la un timp tragic, dar nu lipsit de romantism Pentru opinia publică occidentală, expulzarea lui Troțki a semnalat debutul guvernării totalitare în URSS; sinuciderea lui Mayakovsky ( ) a marcat începutul presiunii periculoase a autorităților asupra intelectualității VI MODERNISM ACADEMIC' Același an a fost un punct de cotitură în istoria cinematografiei: ultimul film "suprareal" semnificativ înainte de apariția cinematografiei sonore - "Câinele andaluz" de Bunuel și Dali ( ), care a trecut pe scară largă pe ecranele Europei și Americii, a tras o linie sub istoria "marelui mut" Fie că arta a vrut sau nu, războiul, într-o anumită măsură, unind popoarele, și mai ales elita spirituală gânditoare, reflexivă, cu responsabilitate comună și anxietate comună, i-a învățat pe oameni gânditori să vadă semne de schimbări periculoase chiar și în evenimentele locale "Marțea neagră" din pe Wall Street și anii Marii Depresiuni, șomaj și foamete, asasinarea președintelui Duma în Franța de către un terorist rus ( ), venirea lui Hitler la putere în , începutul represiunilor în URSS , invazia trupelor italiene în Etiopia, în sfârșit , începutul războiului civil din Spania ( ) - toate acestea au fost resimțite ca simptome ale unei catastrofe iminente, cu atât mai îngrozitoare, cu cât până de curând părea o axiomă: omenirea nu va doresc și nu vor permite un nou război mondial Prăbușirea iluziilor democratice (criza economică, incapacitatea "lumii libere" de a rezista fascismului) a spulberat credința în ordinea liberală a lucrurilor și a introdus o confruntare periculoasă în societate Fascismul sub diferite forme, dimpotrivă, s-a consolidat: nazismul în Germania, cămășile negre (fasciști) în Italia, falangiștii în Spania, Garda de Fier în România, Solidaritatea Națională și alte asociații de dreapta în Franța Congresul Mondial al Scriitorilor în Apărarea Culturii din (condus de A Malraux și A Gide), în ciuda tuturor precauțiilor liberalilor occidentali, nu a fost nicidecum un eveniment de propagandă gol, așa cum se crede uneori Opoziția a fost dură Alții - și ce! - scriitori, precum Chesterton și B Shaw, nu și-au ascuns interesul pentru personalitatea lui Mussolini, Celine a publicat judecăți deschis antisemite Formarea aproape paralelă a două sisteme totalitare puternice care mărturiseau genocidul (URSS - în numele ideilor "de clasă", Germania - în numele "purității rasiale"), nu numai că a înspăimântat, ci și derutant, deoarece pentru mulți oameni fascismul iar socialismul a rămas totuşi antagonişti hotărâţi Între timp, teroarea și propaganda, precum și tendințele esteticii oficiale, se asemănau din ce în ce mai mult Societatea - de la elita intelectuală la grupuri sociale departe de viața artistică - a fost foarte politizată, arta a revenit la ideea de responsabilitate socială Paradoxal - "arta de dragul artei", arta formei pure, abstracția etc (cu alte cuvinte, arta înaltului MODERNISM Artă din prima jumătate a secolului XX experimentul anilor ) au fost deja văzute uneori ca un simbol al unei epoci înfundate în materialism, iar ideile naționaliste ale Europei conservatoare au răsunat într-un mod ciudat aici cu ideologia artei totalitare În consecință, o revenire cel puțin parțială la forme de viață a fost percepută ca o mișcare către spiritual, spre artistic propriu-zis Practica creativă, realizată sub formele "academice", cu alte cuvinte, modernism consacrat, a rămas totuși în afara granițelor luptei politice pe care artiștii și-au dorit sincer să o slujească Aici, într-o versiune mai blândă, s-a repetat situația de izolaționism estetic, ceea ce a dus la multe dezamăgiri în rândul artiștilor avangardei ruse Întorcându-se către masele, acestea nu s-au întâlnit cu înțelegere, preferințele estetice ale oamenilor obișnuiți gravitau spre gustul inerțial al luxului filistin, unde nu era loc pentru mobilier sau ustensile suprematiste În Muzeul Stedelijk din Amsterdam, în , a fost lansată expoziția "Arta Socialistă astăzi", ai cărei expozanți au încercat în limbajul constructivismului redus, păstrând atât cultura formelor geometrice abstracte, cât și cunoscuta narațiune, saturată de drama socială, pentru a arăta toate aceleași probleme de inegalitate de clasă (Gerd Arnz), suferința persoanelor cu dizabilități (Heinrich Herle), etc Alături de mândria dezamăgire a celebrului grup parizian Circle and Square, aceste impulsuri sublime păreau un ciudat și oarecum zadarnic dorința de actualitate, deși erau, fără îndoială, înrădăcinate în cele mai demne convingeri etice În , când la Paris a fost prezentată prima expoziție cu "Războiul" suprarealiştilor şi a lui Gromer, la Mannheim s-a deschis o expoziție a artiștilor de "realism magic" sau "nouă materialitate" (Neue Sachlichkeit), o altă dovadă a renașterii interesului pentru lumea obiectivă Este o altă chestiune că această artă, bazată pe principiile ieșite ale picturii metafizice, a fost mai degrabă suma unor tehnici pur formale, speculative și prozaice, decât o tendință cu adevărat artistică În același timp, exista în ea o prevestire europeană de hiperrealism, îngreunată de aceleași umbre postbelice (Alexander Kanoldt "Natura moartă VI", (?), colecție privată, Stockholm) Adevărat, Max Beckmann, un artist de o scară și un talent diferit, și-a arătat lucrările la aceeași expoziție, dar talentul și temperamentul lui, desigur, au depășit Neue Sachlichkeit În Mexic, la începutul anilor , muraliştii lucrau activ - José Clemente Orozco, Diego Rivera, David VI MODERNISM ACADEMIC" S Tauber-Arp Cercuri în mișcare R Delaunay Forme circulare Alfaro Siqueiros - găsit pentru implementarea socială ideile și scopurile deschis propagandistice sunt forme puternice, impresionante, parțial înrădăcinate în descoperirile expresionismului Neoplasticismul lui Mondrian, infiltrăndu-se în diverse școli naționale și internaționale, a format o versiune stabilă din punct de vedere academic a artei "înalte", dar oarecum deja mecanicistă, anemică, auto-reproducătoare, neobiectivă Au fost multe realizări strălucitoare în ea, dar nu au mai fost descoperiri Mondrian însuși în "Compoziție în roșu, galben, albastru" ( , CM) pare să conducă privitorul la formula finală găsită în sfârșit și mișcarea sa ulterioară marcat de laconism tot mai mare Contactul rigid strâns, ca și cum ar fi apăsat într-un plan de dreptunghiuri multicolore, lasă loc pânzelor meditative cu un minim de linii, intersecții și culori - "Vertical Composition with Blue and White" ( , KhSSV), unde o pânză ușoară este încrucișată doar prin două verticale negre și două linii orizontale foarte scurte, iar culoarea este afișată doar printr-un mic dreptunghi albastru închis în partea de sus a pânzei Tendința lui Mondrian către o formă pură "rece" geometrizată este un model perfect al tendinței "raționale" indicată la începutul cărții în mișcarea artistică generală a secolului XX Claritatea matematică și simplitatea funcțională, înrădăcinate în căutarea timpurie a constructiviștilor (parțial la Léger, printre susținătorii ruși ai acestei tendințe, în frunte cu Tatlin), au rezonat cu practica deja celebrului Bauhaus, care a cunoscut o ascensiune indubitabilă la începutul anilor Afirmarea unei estetici zgârce și energice nu numai în arhitectură, ci și în ceea ce acum se numește în mod obișnuit "design", dorința de a umple lumea cu artă "totală", pătrunzătoare, de a sintetiza eleganța zgârcită cu confortul maxim al lucrurilor, interioare etc , participarea la lucrările Bauhaus de către maeștri de talie mondială (Kandinsky, Klee, Gropius, Mies van der Rohe MODERNISM Artă din prima jumătate a secolului XX și altele) - toate acestea au făcut din Bauhaus un centru puternic nu numai pentru formarea arhitecților și artiștilor moderni, ci și leagănul unui nou gust, unde s-a format un nou habitat, la fel de simplu, pustiu și armonios precum picturile lui Mondrian În acei ani, arta căutării formale era într-adevăr percepută, dacă nu ca academicism, atunci măcar ca o constantă care trezea respect, deși nu se transformase încă într-un salon, dar nu promitea senzații deosebite Chiar și Sophie Teuber-Arp, ale cărei compoziții Dada erau departe de a fi respectate rațional, pictează la începutul anilor picturi abstracte uscate, ponderate și monotone, combinații de mozaic de cercuri colorate local (Moving Circles, , Kunstmuseum, Basel) Energia plastică pare să fie epuizată aici, iar echilibrul se realizează nu prin senzația de imponderabilitate, ci prin efectul de planeitate materială, de parcă pânza s-ar afla orizontal și cercurile nu pot aluneca de pe ea Poate că aceste lucrări au fost inspirate de lucrările lui Arp însuși, care a folosit cercuri de relief în compo în aceiași ani poziții din lemn pictat ("Amfora", ; "Constelația papionilor și buricului II", , ambele - KhSSV) Este de remarcat că Arp în ultima lucrare, rezolvată în întregime în tradiția abstractizării clasice uscate, rămâne fidel frazeologiei dadaiste, deși lucrează, ca și soția sa, într-o manieră mult mai restrânsă decât înainte La mijlocul anilor , Laszlo Moholy-Nagy, celebrul artist și profesor al Bauhaus ("Construcția A ", - , Institutul de Artă Contemporană, Valencia), a ocupat și el jocuri plastice și foarte subtile cu cercuri pe un avion, care a folosit ca suprafață de vopsit, ca în acest caz, chiar și aluminiu Pentru arta neobiectivă a anilor ' i-a fost greu să evite multe pericole - în primul rând, un fel de uniformitate plictisitoare care amenință orice sistem pur formal care nu este hrănit de un principiu plin de sens Nu mai puține tentații au fost ascunse în sine de posibilitatea de auto-reproducere - în cadrul unui singur formal L Mohoy-Nagy Design A - F Kupka Forme în cinabru VI - MODERNISM ACADEMIC- X Arp Sculptură de pierdut în pădure R Delaunay Ritmul nr F Leger Cozi de cometă pe un fundal negru Este posibil ca experimentul să fi avut un număr infinit de modificări II această "tipologie rafinată" cu un număr mic de excepții fericite deosebește arta nefigurativă a acestor ani Într-adevăr, capătă anumite trăsături comune în Europa, dintre care se pot număra printre cele mai importante pentru a numi următoarele: în primul rând, o cultură sofisticată a lucrului cu materialul, o anumită "strălucire academică", un nivel ridicat de manoperă "estetismul" crescut, respingerea aproape universală a scandalului formal; în al doilea rând, sinteza foarte frecventă a imaginilor plane și tridimensionale, aspirația picturii la materiale netradiționale, la relief, chiar la legătură cu ready made; în al treilea rând, o oarecare repetare a tehnicilor, apariția unor scheme formale destul de academice De exemplu, lucrările elegante și impresionante ale "abstracționiștilor clasici" - Delaunay, Kupka, Villon - sunt percepute ca variații ale celor găsite cu mult timp în urmă, lipsite de energia lor anterioară, dar compozițional și coloristic mai mult decât înainte, atent verificate și realizate Fondată în de Michel Seyfor, poet, artist, asociat cu Mondrian și unul dintre primii săi biografi, și parizianul uruguayan Joaquín Torres-Garcia, revista și asociația "Cercle și Piața" (Cercle et Cargue) a devenit noul centru al neobiectiv arta, deja lipsită de declarații de mare profil și concentrată tocmai pe căutarea artistică formală Asociației s-au alăturat Ozanfant, Mondrian, Arp, Teuber-Arp, Vantongerloo și alții În au apărut trei numere ale revistei și s-a deschis o mare expoziție a grupului pe strada Boeti din MODERNISM Artă din prima jumătate a secolului XX Paris Și mai numeros a fost grupul "Abstracție-creativitate" (Abst-raction-Creation), care a devenit succesorul "Cercului și pătratului" A inclus peste patru sute de artiști din Europa și America Fondatorii săi au fost Georges Vantongerloo, un artist abstract belgian, unul dintre co-fondatorii grupului Style, autor al pamfletului Art and Its Future ( ), și Auguste Erbin, la acea vreme autorul unor picturi uscate, geometrizate Această asociere numeroasă, reprezentativă, cu respectabilitatea și influența ei, a confirmat semnificația artei non-obiective ca fenomen complet laic și aproape academic La acea vreme, s-a declarat efectiv și grupul polonez de abstracționiști, apropiat de Mondrian (Henrik Stazhewski, Wladyslaw Strzeminski, Katarzyna Kobro) K Cobro Compoziția spațială La Cobro Compoziția spațială apoi s-au alăturat "Cercului și pătratului", apoi - la unificare Institutul de Cercetare "Abstracție Creativitate" Pictura lor, care este diferită precizia furioasă și înghețată, logica elegantă, a devenit un exemplu de mișcare transnațională de abstractizare geometrică onism Sculpturile au ocupat un loc cu totul special în artă VI MODERNISMUL ACADEMIC X Torres-Garcia Compoziţie Un obiect - Cobro din lemn si metal vopsit, impregnat cu energie puternica si rafinata Însuși Joaquin Torres-Garcia, pentru o perioadă relativ scurtă a activității sale pariziene (a locuit la Paris mai puțin de zece ani și s-a întors la Montevideo în , unde a reluat publicarea revistei Circle and Square în limba spaniolă - Circulo y Cuadrado) au creat obiecte din plastic care sunt încă percepute ca realizări semnificative ale modernismului înalt Înrădăcinate, într-o anumită măsură, atât în lucrările lui Arp, cât și în contrareliefurile lui Tatlin, și posibil în descoperirile lui Katarzyna Kobro, reliefurile și mai ales compozițiile voluminoase ale lui Torres au devenit întruchiparea și parțial rezultatul sculpturii idei ale direcției abstracte post-cubiste Combinațiile de volume geometrice pline cu energie constrânsă, volume plictisitoare, dar colorate energetic se disting printr-o completitudine rară, clasică: energia părților individuale formează atracția lor reciprocă și o legătură naturală indisolubilă ("Compoziție", - , Institutul de Artă Contemporană) , Valencia) În lucrările lui Kobro, Torres, chiar și Arp, există, fără îndoială, un sentiment al rezultatelor căutărilor plastice aprinse pentru geometrie V Strzeminski Compoziție arhitecturală X Stajevski Pictura abstracta BINE MODERNISM Artă din prima jumătate a secolului XX de un fel În abstracția anilor (nu vorbim de maeștri cu totul excepționali, pe scara lui Kandinsky sau Klee), există mai mult biomorfism, dinamică, interesul pentru motivele primitive este în creștere și, cel mai important, principiul estetizant este puternic agravat cu alte cuvinte, efortul pentru rafinament vizual, atractivitate și, într-o oarecare măsură, pentru ficțiune picturală (de exemplu, în sculpturile unuia dintre co-fondatorii asociației Abstracție-Creativitate, maestrul maghiar Eugene Beoti) Chiar și un maestru al dadaismului și un amant revoltător precum Kurt Schwitters, la mijlocul anilor , produce aproape rafinat - "Fără titlu" ( - , colecție privată, Paris), care, însă, nu-l împiedică să se deda cu aluzii plastice riscante, unde erotismul este contaminat cu poezie folosind terminologia lui Bakhtin, "fundul corporal" ("Șarpele de lemn", , Galeria Gmurzynska, Köln) Arta artiștilor tinerei generații a fost percepută ca fiind energică și neașteptată, adevărata slăbiciune va care ii astepta abia in anii postbelici Hans Hartung, în vârstă de treizeci de ani (ascuns de persecuția nazistă din Franța) s-a declarat sculptor și pictor cu un temperament sfâșietor, înflăcărat, care a descoperit modul de a scrie cu "pete de cerneală", adică impetuos, cu adevărat spontan, dar cu virtuțile unui fel de lovituri de caligrafie improvizate ("Compoziție T- - ", - , colecție privată, Paris) În același mod, combinând improvizația cu vitalitatea și chibzuința, el realizează sculpturi metalice neobiective (Sculpture, , H Hartung and Ana Eva Bergman Foundation) K Schwitters Șarpe de lemn G Hartung Compoziție T- - - VI 'MODERNISMUL ACADEMIC X Hartung Sculptură L Fontana Sculptură abstractă Totodată, apare Lucio Fontana (acum cunoscut pentru picturile sale disecate și perforate) cu primele lucrări, ocupat cu reliefuri și sculptură plictisitoare și pictate rafinat, reprezentând adesea doar mișcarea unui fir metalic în spațiu Cele mai înalte realizări ale artei non-figurative din anii se văd, poate, mai ales în sculptură În acest moment a început să apară amploarea talentului lui Henry Moore, care era destinat să devină aproape figura centrală în istoria sculpturii secolului al XX-lea După ce a primit studiile inițiale la Leeds, apoi la King's College din Londra ( - ), petrecând jumătate de an în Italia, și-a împărțit timpul între Paris și Londra, unde a devenit una dintre principalele figuri ale avangardei engleze, co-fondator ( ), împreună cu Nash, cunoscut grupul "Unit ope" (Prima Divizie), care a profesat principiile formei pure În a participat la Expoziția Internațională Suprarealistă de la Londra Moore, fără îndoială, a experimentat cea mai puternică influență a lui Brâncuși și Zadkine, poate că influența lui Arp a fost și ea foarte semnificativă", dar până la începutul anilor ' își formase propriul stil, rezonând puternic cu tendințele vremii, echilibrând în pragul abstracție și suprarealism Este ocupat, captivat de crearea imaginilor plastice, unde se sintetizează omul și natura, în interiorul cărora el există Nu întâmplător în MODERNISM Artă din prima jumătate a secolului XX În tinerețe, a lucrat direct piatra sau lemnul pentru a simți, după propriile sale cuvinte, "adevărul materialului" Creațiile lui Moore, în care principiul antropomorf se manifestă invariabil, par să crească din pământul însuși, păstrând pentru totdeauna o legătură cu acesta, și își dobândesc volumele și contururile chiar în fața ochilor privitorului, transformându-se dintr-o substanță amorfă într-o eternitate, ca un piatră de statui egiptene, materie Este extrem de interesat de problema centrală a sculpturii - raportul dintre mase și goluri, contururile deschiderilor, relația lor cu silueta figurilor din spațiu Una dintre lucrările sale relativ timpurii din lemn se numește Hole and Bulge ( , Henry Moore Foundation) E chiar mai palpabil într-o colosală sculptură în bronz ( m lungime) "Large reclining figure" ( , Henry Moore Foundation) Plasticitatea divină era atât de înrădăcinată în natura artei sale, încât, chiar aducând un omagiu construcției "obiectelor", a păstrat în ele, în primul rând, un principiu sculptural atotcuceritor ("Figură cu șiruri", , Henry Moore) Fundație) Din , un tânăr student elvețian al lui Bourdelle Alberto Giacometti s-a implicat activ în mișcarea suprarealistă Poate cel mai versatil maestru al modernismului înalt, Giacometti s-a încercat în toate aspectele decisive ale artei plastice care se practicau la acea vreme, inclusiv în crearea unor obiecte complet suprareale, printre care "construcția" (termenul preferat al lui Giacometti) "Palatul la o "ceasul de dimineață" este deosebit de celebru " ( - , MSI) Înnobilat și individualizat de scrisul unificat și virtuoz al lui Giacometti, "Palatul" a combinat motivele și personajele lui Da Daists, arta metafizică, întreaga iconosferă a anilor suprarealitate - într-o curte frumoasă - L Fontana Relief G Moore Gaură și umflătură VI "MODERNISMUL ACADEMIC- A Giacometti Palatul la ora dimineata Un obiect - G Moore Siluetă înclinată tse", despre forme "pe care le-am simțit aproape, de multe ori fără să le pot identifica, ceea ce le-a făcut cu atât mai neliniştitoare" Scheletul de lemn ușor al unei case, peste care s-a înălțat o pasăre de lemn asemănătoare unui pterodactil, forme sculpturale ciudate, amorțite în interiorul "cladirii" - toate acestea sunt o lume pe cât de ciudată, pe atât de plină de unitate plastică subtilă, deoarece în cel mai mult MODERNISM Artă din prima jumătate a secolului XX fanteziile revoltătoare ale lui Giacometti mai presus de toate a contribuit la sculptură Și-a creat propria lume, locuită de asceți, mereu parcă singuri, rătăciți, dar mândri în creațiile lor sculpturale invariabile, dure și grațioase - fie că sunt figuri de oameni sau doar o combinație de forme fantastice Înzestrat cu un talent de o originalitate rară, capacitatea de a îmbina simțul clasic al monumentalității și tehnicii virtuoziste cu curajul căutării libere și spiritualitatea puțin uscată, nervoasă, Giacometti este recunoscut atât în "obiecte", cât și în picturi, în sculpturile abstracte ( "Cube", - , Fundația Mate , Saint-Paul) și destul de figurativ ("Walking Woman", - , colecție privată), cel mai probabil pentru că a considerat nu doar o formă abstractă, ci și o formă reală doar ca substanță artistică: "Corpul uman nu era pentru el decât o desemnare (semnificație) un simbol exterior al subiectivității intangibile" În general, maestrul, cultura subtilă a lucrului cu materialele, face adesea sculptura din anii opere de artă prețioase și virtuozitate profesională, iar unele dintre ele arată aproape ca bijuterii Chiar și în arta marelui Brâncuși, perfecțiunea șlefuită a formei (cu toată bogăția plastică și emoțională a operelor sale) pare uneori a fi calitatea dominantă ("Păsarea în aer", - , Kunsthaus, Zurich; " Blond Negro Woman", , Muzeul Wilhelm Lembruck, Duisburg) Cesar Domela, originar din Amsterdam, care înainte de venirea naziștilor la putere s-a angajat în fotomontajul la Berlin și s-a mutat la Paris la începutul anilor , uitând parțial de idealurile constructiviste ale tinereții sale, s-a orientat către crearea de structuri plastice care combinau în mod ciudat îndrăzneală ascuțită de A Giacometti cub - A Giacometti Femeie care merge - soluție ciudată, contrastul de materiale cu texturat rafinament și chiar o eleganță excesivă, în esență, străine de însăși natura sculpturii "Relieful nr " al său VI MODERNISM ACADEMIC- S Domela Relieful nr C Brancusi Femeie blondă de culoare N Gabo Construcție cu piatră și celuloid ( , MKM) este realizată din bachelit, plexiglas și alamă, și doar un ochi foarte atent, non-lent va distinge o dramă plastică ascuțită în spatele reprezentativității seculare a compoziției, mărturisind o măiestrie înaltă, deși oarecum raționalizată Antoine Pevsner a adus un omagiu acestei tendințe la mijlocul anilor în "Construcția" sa ( , Institutul de Artă Contemporană, Valencia), și fratele său Naum Gabo, unul dintre fondatori și teoreticieni ai constructivismului ("Construcții cu piatră și celuloid", , colecție privată) În acești ani, sculpturile mobile ("mobilele"), care au fost "programate" de toată practica artistică anterioară, începând cu Duchamp, dadaiștii, creatorii de "obiecte" etc , ocupă un loc proeminent în arta plastică În anii au început să apară compozițiile lui Calder, care era destinat să devină figura centrală a sculpturii cinetice în anii postbelici În principiu, combinația dintre îndrăzneala trecută cu arta șlefuită, absența discuțiilor puternice, recunoașterea kriti MODERNISM Artă din prima jumătate a secolului XX ki, în sfârșit, cu adăugarea tradiției și a școlii - toate acestea au adus în modernism posibilitatea de a reflecta calm, a perfecționa abilitățile, care îi lipsea, poate înainte Arta devine din ce în ce mai perfectă, rece, repetitivă Desigur, într-o situație de pasiuni civile și politice accentuate, suprarealismul, cu o atenție deosebită acordată laturii emoționale a existenței umane, s-a dovedit a fi printre fenomenele cele mai remarcabile Totuși, nu este vorba despre opera suprarealiștilor înșiși, despre care s-a vorbit și despre care se va vorbi, ci despre tendința generală care a pătruns în arta Europei de Vest la începutul anilor și Metoda suprarealistă se extinde la o sumă pur externă de dispozitive, devenind un fel de "esperanto plastic" al timpului Sensibilă, dar nemiloasă până la cinism, sonda artei suprarealiste a găsit dintr-o dată un nou suflu în arta artiștilor care erau cel mai preocupați de durerea civică și de presimțirile escatologice În lucrările lor, metoda suprarealistă se reduce la hipertrofia exprimării emoțiilor ascunse și la un complex de mișcări plastice Aici rezultatul pare a fi mai eficient decât cel al participanților la expoziția "Socialist Art Today" din Amsterdam, întrucât "esperantoul suprarealist" a rămas și mai mult A Pevzner Masca A Pevzner Proiecta VI MODERNISM ACADEMIC- firesc în context A Calder Capcană pentru raci și coadă de pește Mobil A Calder Minge mică cu contragreutate viziune modernă și doar mai expresivă Viziunile sumbre ale lui Franz Radziwill ("Grevă", , Muzeul de Artă, Istoric și Cultural din Westfalia, Münster), patosul protocolar al reprezentantului "realismului magic" olandez Karel Wilink ("Execuția", , Colecția Kaldik, Rotterdam) cu toată diferența de tehnici (temperamental, nu lipsit de naturalism, fantezia suprarealistă a primei și un fel de "apocalipsă fotografică" a celui de-al doilea) sunt impregnate de același sentiment de vis dureros, un ejecția dureroasă a subconștientului, unde frica sau amintirile capătă o formă documentară, exagerat de detaliată O mișcare similară este și în alte tablouri pictate ca acțiuni de protest politic și social, unde, prin voința conștientă a autorilor sau pur intuitiv, limbajul suprarealismului este folosit ca un fel de cod universal al timpului (Edgar Ende "Rook", , Muzeul Ludwig, Köln) Este curios că acest ultim tablou, cu rigiditatea ei persistentă, plasticitatea rigidă, aderă la tradiția picturii metafizice, de care De Chirico însuși se îndepărtează deja în acest moment, îndreptându-se către antichisare, de- MODERNISM Artă din prima jumătate a secolului XX F Radziwill Mormântul nu este nicăieri povestiri iluminate corative în care reînvie amintiri din Grecia, unde a trăit în tinerețe În Italia, la cumpăna anilor - , pentru scurt timp, dar strălucitor, vedeta tânărului artist Scipione, care nu a trăit VI MODERNISMUL ACADEMIC F Radziwill Grevă C Willic Execuţie în vârstă de până la treizeci de ani, care a devenit în scurt timp figura centrală a "Școlii romane de la Via Cavour", care includea, printre alții, Mario Mafai și artistul care i-a devenit soție, originară din rusul (polono-lituanian) Kovno (Kaunas) ) Antonietta Rafael "Școala romană" devine o alternativă arzătoare la măreția care se estompează a artei metafizice și la forfota politizată a futurismului târziu Mici, dar parcă pline de focul iadului "Dante", picturi rigid ritmate de Scipione ("Apocalipsa", , Orașul Galeria Sky de Artă Nouă și Contemporană, Torino; Prințul Catolic, , Muzeele Vaticanului), unde imaginile moderne sunt lipite în spațiul ciudat al "statului" iconic, sunt percepute ca un fenomen plastic complet autonom în pictura italiană, mai mult decât orice altceva, în contact cu anxietatea amară a pre - Europa de război MODERNISM Artă din prima jumătate a secolului XX La cel de-al nouălea Salon de toamnă de la Madrid ( ), Angeles Santos, în vârstă de douăzeci și șase de ani, a arătat tabloul "The World" (Centrul Național pentru Artele Reginei Sofia, Madrid), care i-a adus imediat un succes extraordinar și o recunoaștere de la cei mai respectabili critici O combinație ciudată de cosmogonism naiv imagini medievale, reminiscențe ale lui Bosch, lecțiile futuriștilor, pictura metafizică timpurie și, bineînțeles, suprarealismul, acuratețea uscată, directă a imaginii, scrisă eficient, dar practic fără utilizarea texturii, culorii, figurilor în prim-plan, care amintește atât de Eloi, cât și de Morlocks din Wells Time Machines" - toate acestea sunt în afara "substanței artei", dar lovesc cu amploarea imaginației, durerea premonițiilor, percepția ascuțită a realităților timpului nostru, văzute ca dacă prin ochii unui copil speriat În esență, și executat destul de în spiritul stilizării pasiste (Va-nitas), dar într-o manieră hiperrealistă, Buretele amărăciunii de belgianul Raoul Hinckes ( , Stadtmuseum, Haga) este perceput mai mult ca o dietă suprarealistă viziune asupra viitorului, mai degrabă decât ca un tribut adus tradiţiei religioase pictură Ende corturi E Ende Rook A Santos Lume Toate acestea sugerează că tendința suprarealistă devenea - într-un fel sau altul - aproape globală În patria lui Miro și Dali, suprarealismul, hrănindu-se din tradiția iberică a unei viziuni tragice și spiritualiste asupra lumii, a hrănit talentul dureros și înflăcărat al lui Oscar Dominguez, VI MODERNISMUL ACADEMIC J De Chirico Cal și gladiatori BINE J De Chirico Caii galopând pe malul mării de la mijlocul anilor - un participant indispensabil la toate expozițiile suprarealiste Erotismul direct, greu, realizat într-o manieră netedă, lipsită de viață, obiectivă, chiar mai uscată decât a lui Dali, atinge cu puterea suferinței nedezvăluite și a sincerității, ciudate pentru o pictură atât de uscată ("Electrosek mașină de cusut tulle", , colecție privată) Suprarealismul "clasic" "dați tonul", nucleul său francez condus de breton și problemele sale au fost în centrul atenției Evenimentele din printre suprarealişti au devenit un indiciu că schimbările şi inovaţiile pur artistice încetaseră deja să trezească un interes pur şi exclusiv entuziast Diferențele "ideologice" au contat mai mult În , catalanul Salvador Dali, în vârstă de douăzeci și cinci de ani, un prieten recent al lui García Lorca, a sosit cu Luis Buñuel în Pa- MODERNISM Artă din prima jumătate a secolului XX Riga și a fost introdus în mediul suprarealist de Juan Miro Dali s-a inspirat din ideile artei iraționale, intuitive, "paranoice", cu alte cuvinte, s-a străduit pentru maxim, depășind deja metoda tradițională freudiană, pătrunderea agresivă în inconștient, pentru "automatismul" complet al procesului artistic ( acesta din urmă, ca o mare parte din Dali, a fost în mare parte viclean, deoarece picturile sale se bazează pe un calcul sec și pragmatic) Dali și Bunuel erau cunoscuți pe scară largă în lumea binecuvântării Scipione Apocalipsa Rya a menționat deja pe a noastră - Scipione prinț catolic Filmul din "Andaluz câine" (Un Chien Andalou) ( ) Poza a fost făcută cu intenția evidentă de a impresiona privitorul cu o cruzime fără precedent fotografii naturaliste, în spatele cărora, potrivit autorilor, s-a dezvăluit lumea ascunsă a inconștientului, deși chiar gradul VI "MODERNISMUL ACADEMIC- R Hinkes Burete de amărăciune inspirat de filmările de frică și dezgust filmate hotărât experiențe artistice, asociative Cariera lui Dali la Paris nu a fost ușoară "Patosul anti-burghez" mai degrabă extern al lui Dali s-a confruntat cu pozițiile în schimbare ale multor personaje principale ale suprarealismului "clasic" francez, care la acea vreme, ca mulți intelectuali europeni, erau pasionați de ideile sociale Breton, Aragon, Eluard s-au alăturat la sfârşitul anilor în Partidul Comunist Francez (nu toţi au rămas membri pentru o lungă perioadă de timp), mulţi dintre oamenii lor cu gânduri asemănătoare nu au fost doar duşi de idei liberale şi antifasciste, ci chiar s-a îndreptat către doctrinele marxiste Interesele suprarealiste sunt înrădăcinate în trei probleme: politică, estetică, internaționalism În , au fost publicate "Al Doilea Manifest al Suprarealismului" și noua revistă "Suprarealismul în slujba Revoluției" De la distanță istorică, discuțiile artistice înguste ale acelor ani nu par prea radicale Totuși, aspirația sinceră a lui Dali pentru tehnica virtuoză în numele realizării unor tablouri complet populiste, distractive, aspirație care îi surprinde pe mulți dintre adepții săi din afara Franței și Spaniei, cu toate acestea, în felul său, se opune maeștrilor credincioși suprarealismului, în căutarea mai multor mișcări abstracte, formale, asociative S-au scris sute de volume despre speculativitatea și prostul gust ale lui Dali, combinate fără îndoială cu o ingeniozitate uimitoare și o imaginație incredibilă, iar arta lui a existat de mult MODERNISM Artă din prima jumătate a secolului XX există în conștiința medie ca un fenomen care nu mai este supus criticii, analizei artistice, ca fenomen care a depășit contextul artei propriu-zise Succesul său la Paris și în întreaga lume la începutul anilor este pe cât de explicabil, pe atât de elocvent în caracterizarea nivelului de gust public Cel mai de înțeles și distractiv dintre suprarealişti, care au redus imaginile subconștientului la nivelul efectelor moderne ale filmului computerizat, a fost sortit succesului El a devenit primul reprezentant la scară largă al kitsch-ului modernist, o versiune de masă a unei mișcări artistice inerente intelectuale În tabloul din "Cicitoarea lui William Tell" (Muzeul de Artă Modernă, Stockholm), el își înzestrează eroul cu înfățișarea lui Lenin, demitologizând atât pe eroul Helveției medievale, cât și pe liderul proletariatului mondial Dali, acţionând parţial în domeniul "jocului", îmbină mistificarea cu sinceritatea, acumulând nu numai puncte de vedere conflictuale şi strategii artistice, ci şi pasiunile polare inerente lumii din jurul său Chiar și atunci a devenit evident că, spre deosebire de mulți dintre faimoșii săi contemporani, Dali a fost și a rămas nu doar un pictor rău, ci și un desenator mediocru Letargia desenului și paleta simplificată au adus în picturile sale acea aproximație, acea absență a magiei profesionale, care le-a făcut deosebit de solicitate de un privitor nepretențios, care a simțit instinctiv în Dali tipul de demagog artistic care a coborât arta la nivelul de "cultura consumatorului" Acest lucru este confirmat de masiv S Dali Ghicitoarea lui William Tell VI MODERNISM ACADEMIC- cult de consum al lui Dali, care există până în zilele noastre chiar și în cercuri departe de interesul adevărat pentru artă Opera lui Dali rămâne o simplă cheie principală a celei mai dificile lumi a suprarealismului, datorită căreia până și privitorul inerțial și care gândește leneș simte triumful propriului intelect Artistul s-a străduit să atingă totul - religie, politică, sex, găsind răspunsuri directe și în același timp picante la toate, inventate cu măiestrie și executate cu o rară uniformitate plastică Naturalitatea meschină a de neconceput privează imaginile lui Dali (cu excepții rare și grave) de adevărată tragedie Există o altă calitate în opera lui Dali care îl deosebește fundamental de suprarealism ca mișcare artistică Dacă Ernst, Masson, Georgia O'Keeffe, Miro și mulți alții și-au creat lumile imaginare, bazate într-adevăr pe imaginile inconștientului sau asemănătoare în mod convingător cu ele, cu alte cuvinte, au înfățișat o imagine artistică a secretelor spirituale, atunci Dali (ca lui numeroși imitatori) și-a pretins un fel de protocol naturalist de viziuni aparent simulate, creând imagini falsificate, dar dorind să apară imagini autentice cvasi-documentare Și aici părăsește spațiul unui joc artistic, pentru că, paradoxal, nu mai are nevoie de interpretare, și nu mai este în stare să câștige S Dali Persistența memoriei MODERNISM Artă din prima jumătate a secolului XX S Dali Excelent masturbator spectator la ea Unidimensionalitate, lipsă de nuanțe plastice naturalismul, în care nu există un principiu artistic personal - substanța artei - face picturile lui Dali accesibile pentru explicație și repovestire - precum picturile lui Delaroche, pictorii Biedermeier sau cronicarii regimurilor totalitare, dar nu și pentru seria asociativă, imaginație, anxietate sau ironie , întrucât sunt incapabili de atunci jocurile pe calculator de la sfârșitul secolului Cele mai cunoscute pânze ale sale de la începutul anilor - îi programează de multă vreme activitatea viitoare atât în ceea ce privește imaginile și personajele (trecând de la pictură la pictura "Marele Masturbator"), cât și sub aspectul mișcărilor picturale: transformarea materia în opusul său, ambiguitatea numelor, un mister invariabil, la fel de invariabil susceptibil de descifrare simplă - "Persistența memoriei" ( , MSI), unde un ceas aluat, fluid, un cadran în descompunere, un fragment familiar al profil al aceluiași personaj - totul se adaugă la un rebus spectaculos care emotionează plăcut prin accesibilitatea sa Este clar că, fiind o persoană înzestrată și înflăcărată, uneori a pictat tablouri pătrunzător și precis rezonând cu timpul În ceea ce privește jocul, acesta sa mutat complet în calitățile sale umane, comportamentale, ceea ce a făcut VI "MODERISMUL ACADEMIC S Dali Gradiva găsește ruine antropomorfe el, poate, primul showman autentic care a modelat calea pentru marii mistificatori ai noilor generații precum Andy Warhol arta trebuie să-și cufunde rădăcinile în adâncurile inconștientului Tristan Tzara si a pct O paralelă firească apare între Dali și Magritte, un artist care, în "conștiința culturală" medie, se află, fără îndoială, în umbra fratelui său mai mic, dar și direct lângă el MODERNISM Artă din prima jumătate a secolului XX Aici, merită să ne amintim, vorbim despre artă, și nu despre vederi sau destine Dali și Magritte erau prieteni, dar judecățile lor teoretice nu erau doar diferite, ci și complet incomparabile din punct de vedere al nivelului intelectual (Magritte era mult mai educată, mai serioasă și mai modestă decât Dali), destinele lor fie s-au intersectat, fie s-au îndepărtat unul de celălalt În artă, aspirațiile și calitățile lor greu compatibile s-au realizat Comparația este importantă pentru că ambii artiști, în esență, au abandonat pictura ca atare, de la orice fel de desen personificat, și s-au angajat, ca să spunem așa, în regia viziunilor Dar tocmai aceste trăsături care le reunesc dezvăluie în mod clar diferența lor fundamentală Dacă despre Dali era posibil să se spună pe bună dreptate că a fost un desenator și pictor prost, atunci este dificil să spui același lucru despre Magritte pur și simplu pentru că nu a căutat să mângâie ochii privitorului (ceea ce Dali a pretins foarte persistent, indiferent de cât de respingătoare personajele sale, străduindu-se pentru un lucru banal înțeles, dar totuși atrăgător, pentru efectul de "realitate", suprarealist "trompe - Goeii"), Magritte s-a limitat la informații vizuale seci, chiar insipide despre ceea ce a produs imaginația sa inventiva Dar aceste imagini, parțial primitive, deși executate cu abilitate de protocol, sunt într-adevăr înrădăcinate "până în adâncul inconștientului", conform spusei deja binecunoscute a lui Tzara Magritte, ca scriitor de science fiction, a conceput "scenarii pentru picturi", a căror execuție (indiferent de ceea ce a spus și a gândit artistul însuși) nu a aspirat la "frumusețe" În textura, culoarea, construcțiile liniare ale lui Magritte, nu există absolut nicio dorință de a mulțumi gustul neprofesionului, teribilul său este lipsit de atractivitate dulce, se bazează nu pe detalii naturaliste, ci pe o comparație detașată și întotdeauna semnificativă, semnificativă de obiecte și fenomene, uneori chiar inscripții Magritte a sosit la Paris de la Bruxelles cu puțin timp înainte ca Dali să apară acolo Lucrările sale timpurii, realizate după o scurtă pasiune tinerească pentru tehnicile cubiste și futuriste, au fost destul de tipologice: o combinație a jocului dadaist cu semnificația compozițiilor metafizice (în , după ce a văzut o copie a picturii lui De Chirico, a fost purtat cu pasiune de arta lui) Cu toate acestea, au fost apreciați de celebrul poet belgian Pierre Bourgeois la acea vreme, iar în curând Magritte a intrat în cercul suprarealiştilor de la Bruxelles Una dintre primele sale picturi celebre, scrisă pe când nu avea treizeci de ani, este "Omul mării" ( , KMIIB) marcat de influențe ale dispozitivelor metafizice plastice care nu au fost încă aduse la sinteză, o supraabundență de detalii suprareale cu semnificație și un dialog sincer cu metafore banale - semnele culturii de masă față se întorc până la apariția eroului filmului de acțiune la modă "Fantômas" " VI MODERISM ACADEMIC- Trying the Impossible-: Rene Magritte R Magritte Om de mare R Magritte Jockey pierdut R Magritte Timp amenințător regizorul Feyada) De remarcat că artistul român Viktor Brauner, care a lucrat la Paris din (Fantômas, , NMSI TsP), a apelat și el la acest erou ca sursă kitsch de idei suprarealiste O altă pânză, pe care Magritte însuși a considerat-o prima sa lucrare suprarealistă, este "The Lost Jockey" (Le jockey perdu) ( , colecție privată, New York): o asemănare cu o scenă încadrată de un portal în care un călăreț galopează printre falici, coloane în formă de ace acoperite cu note , - această viziune absurdă poartă deja frigul periculosului oglindă, care, dintr-un motiv necunoscut, a luat naștere și din lucrările timpurii ale lui Magritte Aceste picturi au fost prezentate printre mai mult de șase duzini de lucrări la prima sa expoziție personală la Galeria Centaur din Bruxelles În curând vine la Paris, dar din - din nou la Bruxelles Considerând că pictura este doar un mijloc de comunicare a ideilor, practic încetează să mai fie interesat de "substanța artei" Și deși adevărata faimă a venit lui Magritte după război, el a devenit el însuși și a atins culmi fundamentale în anii Tabloul lui Magritte, care arată ca înghețatele unui film-dramă filosofic fantastic, filmat aproape într-o manieră cronică, este cea care ne face să ne gândim la cât de mult a preluat cinematograful de la pictură în general și de la suprarealist, pictura Magritte în special, mai ales la sfârşitul secolului Viziuni ale lui Magritte, înstrăinată de orice "corporalitate", umilitor de înspăimântătoare MODERNISM Artă din prima jumătate a secolului XX W Brauner Fantomas detalii realiste, care amintesc de cele mai sublime și uneori absurde imagini ale science fiction-ului Nu e de mirare că tabloul "Threatening Time" ( , Scottish National Gallery of Modern Art, Edinburgh) a dat numele celebrei expoziții din Paris în Magritte avea un dar special: în comparațiile sale cu lucrurile obișnuite, a apărut acea groază sublimă, care este caracteristică viziunilor, delirului și somnului greu Nu există absolut nimic teribil în aceste miraje palide care plutesc deasupra suprafeței mării într-un cer calm și calm, este doar un trunchi antic din ipsos, un corn francez (un motiv la care artistul se întoarce constant), un scaun - totul este înfățișat cu adevărat impersonal , ca o reproducere a unui cadru de film Dar în această absurditate sfidătoare și formidabilă există o groază atât de lipsită de sens, un astfel de sentiment de somn din care nu te poți trezi, așa cum se poate experimenta când citești Solaris sau Omul de nisip al lui Hoffmann, unde ochelarii încep să scânteie atât de îngrozitor, deși de ce este terifiant, explica greu posibil Magritte, apropo, a urmat într-o oarecare măsură primirea romantică a lui Hoffmann însuși În povestea "Spiritul elementar", stăpânul forțelor din altă lume apare sub forma unui maior de armată și cheamă o fantomă, citind un text dintr-o gramatică franceză, susținând că "nu ar trebui să conteze ce mijloace folosesc manifest într-o formă tangibilă legătura mea cu lumea VI MODERISM ACADEMIC "O încercare de imposibil ; Rene Magritte R Magritte Glasul vântului spirite " Obișnuit, vulgaritatea situației subliniază amploarea ororii din altă lume Așa că viața de zi cu zi a lucrurilor în atingerile tulburătoare ale lui Magritte inspiră anxietate indistinctă și formidabilă Metafora fricii nedescifrate, nu imagini ale subconștientului, ci acele imagini pe care inconștientul ni le trimite încă nedescifrate - aceasta este zona în care Magritte nu cunoaște egal Amintirile sale din copilărie despre sunetul clopotelor pe gâtul vacilor care pășteau în pajiștile sărace din Charleroi s-au reîncarnat în bile gigantice și fantomatice, cu materiale grele, reflectându-se cu metalul plictisitor, plutind peste întinderea nesfârșită - "Vocea vântului" ( colecţie privată) MODERNISM Artă din prima jumătate a secolului XX Unul dintre secretele lui Magritte este în capacitatea, cu o simplitate înspăimântătoare, fără criptare sau indicii plastice, de a pune privitorul în fața unui "cadru" clar fixat, parcă aruncat de subconștient în lumea obiectivă vizibilă Astfel, acuarela "În lauda dialecticii" (Eloge de la dialectique) ( , colecție privată) devine o metaforă emoționantă și înspăimântătoare pentru cunoscuta judecată hegeliană că interiorul, lipsit de exterior, nu poate fi semnificat de către în interior: înfățișează o casă văzută printr-o fereastră acasă, în interiorul ei, și nu în exterior - situația tipologică a unui coșmar, constatată obiectiv și nepasional Magritte a anticipat foarte mult creând un fel de ghid al labirinturilor artei postmoderne Inscripțiile sale pe imagini, care afirmă, spun, că țeava reprezentată nu este o țeavă (pentru că este doar o reprezentare a acesteia, sau pur și simplu pentru că se joacă un joc intelectual-absurd cu privitorul), reprezintă o cale directă către conceptual constructii Combinând fragmente de pictură clasică cu propria sa pictură, transformarea chipului în corp, erotism rece și rațional, cinematografie neîndoielnică, apropiere de science fiction de cel mai înalt standard Și, bineînțeles, o privire detașată asupra ta și asupra muncii tale din exterior, reflecție rece repetată, unde "ramele" Oglinzii se reflectă în oglinzi obișnuite și neobișnuite de atâtea ori, încât încep din nou să pară realitate Și când Magritte și-a pictat tabloul "O tentativă de imposibil" (La tentative de l'impossible) ( , colecție privată), înfățișând un artist care scrie un model, a creat un echivalent fără precedent și în același timp exact al subconștientului act creator: sub pensula artistului a apărut în spațiu cameră, și nu un adevărat corp viu pe pânză, iar totul în jur a rămas, probabil, doar un avion pictat Tabloul compatriotului și semenului său Paul Delvaux, care și-a câștigat faima puțin mai târziu, este direct în contact cu ultimul tablou menționat de Magritte, "O încercare a imposibilului", "Pygmalion" ( , KMIIB) Tradiţional VI MODERNISM ACADEMIC" R Olze Tortura zilnică personajele își schimbă rolurile, o femeie vie îmbrățișează un tors masculin de marmură în spațiul unui peisaj antic mort care amintește de lumile lui Kiriko Un sistem complex de reflecții este și în pictura "Focul" ( , KMIIB), unde un spectacol teribil pare să fie atât realitate, cât și o scenă de teatru și un vis Focul, elementul pe care Magritte l-a iubit atât de mult, toate aceste motive tăcute, ciudate și înspăimântătoare îi aduc împreună pe acești doi artiști, care au alcătuit gloria suprarealismului belgian Delvaux, însă, nu poseda asceza lui Magritte, în picturile sale există mult joc plastic și coloristic, extratereștrii întunecați ai subconștientului sunt mai puțin probabil să-i tulbure pânzele MODERNISM Artă din prima jumătate a secolului XX Aderat la suprarealism după o mare expoziție suprarealistă la Bruxelles ( ), Delvaux a trăit o viață lungă (el a murit cu trei ani înainte de secolul său, reușind să picteze sute de tablouri, panouri decorative uriașe pentru metroul din Bruxelles și devenind mândria națională a țării) Suprarealismul nu numai că captivează mulți artiști, dar și "manifestă" arta lor pentru ei înșiși, ajută la autoidentificarea lor în procesul artistic general destul de vag Richard Olze, un artist care s-a format în Bauhaus și a ajuns, ca mulți alții, la Paris în , după ce i-a întâlnit pe Breton, Ernst, Eluard, Dali, s-a întors hotărât către maniera suprarealistă, sau mai bine zis, probabil tocmai s-a trezit Celebrul lui Tabloul "Daily Torture" ( , KhSSV), scris aspru, gros, desenat cu claritatea insistentă a gravurii, creează o realitate ciudată în care înflorirea magnifică a naturii, arderea soarelui și liniștea înghețată se îmbină într-un fel de un univers teribil, plin de inevitabilitatea suferinței Suprarealismul american în cele mai faimoase manifestări pare mai calm, imaginile sale trăiesc într-un timp volatil, în care viziunile și visele par uneori o transformare modernă a fanteziilor romantice ale lui Washington Irving Un exemplu de manual este "Cow Skull, Red, White and Blue" de Georgia O'Keeffe ( , Metropolitan Museum of Art, New York), unde formele organice sunt aproape reduse la abstractie, dar păstrează aluzii sexuale persistente S-a spus deja că suprarealismul a devenit un fel de esperanto pentru arta anilor ' , totuși, alte tendințe de la începutul secolului, fiind sintetizate într-una sau alta P Delvaux Femeia din oglindă J O'Keeffe Abstracția VI MODERNISMUL ACADEMIC Toate gradele, împreună cu suprarealismul, au introdus o anumită constantă plastică în pictura și sculptura vremii Moștenirea perioadei "eroice" a avangardei și a modernismului timpuriu a fost probabil simțită de toată lumea - dar nu toată lumea ar putea, percepând-o, să rămână el însuși Exemplele sunt puține Nu este vorba despre creatorii de tendințe și succesorii direcți ai sistemelor de artă pe care le-au început Vorbim despre indivizi care nu sunt afectați de comunitatea timpurie sau inerțială, printre care se numără Soutine, Marquet, regretatul Derain Printre aceștia, în determinarea originalității anilor , este importantă și figura lui Marcel Gromer, care, la fel ca artiștii numiți, a demonstrat posibilitatea unei sinteze organice și eficiente a intrigii și a realizărilor avangardei, păstrând totodată pe deplin individualitatea lui ѵ* " іk și gorad dialog X? еіа La mijlocul anilor , termenul de "realism poetic" (Le realisme poetique) a intrat în uz în Franța Fără a discuta acuratețea sa științifică, merită să acordați atenție domeniului și circumstanțelor aplicării sale Termenul se adresa în mare parte maeștrilor peisajului urban Acest gen a devenit arena în care percepția lirică a orașului modern a luptat împotriva ostilității violente față de poetică și înseși elementele urbanismului Mediul urban în artele plastice ale secolului XX este un spațiu aparte Acest lucru este evident și în relativ puținele peisaje urbane din Gromer, care par să arunce o punte de la sentimentele dureroase postbelice la acceptarea dificilă a unei noi realități Apărând mai degrabă ca o desemnare a scenei, hieroglifele urbane în profunzimile compoziției sale, cartierele, turnurile, casele devin imagini M Gromer Canoz mi la fel de atrăgător și alarmant ("Kanoe", , MSIgP) Dar Parisul lui Gromer însuși, în acele rare ocazii când un artist îl pictează, nu este un oraș poetic și cu siguranță nu este un oraș vesel Parisul lui este o temniță crepusculară, o fantomă grea a unui oraș în care o persoană este mică și singură ("Cite", , colecție privată) Această înstrăinare a orașului, un fel de vigilență poetică, era pe vremea aceea aproape un semn al vremurilor Tabloul aproape metafizic înghețat al unui pictor german, unul dintre puținii maeștri talentați recunoscuți de Reich, este impregnat de același sentiment Karl Grossberg "Curtea fabricii" ( , colecție privată); și peisajele pariziene ale lui Jean Marchand, cu croiala lor cool "cubistă"; și vederi ale orașului în amurg de Lawrence Kovin- MODERNISM Artă din prima jumătate a secolului XX ha, și imagini uimitor de înduioșătoare ale scoțianului L Lauri, care le-a scris locuitorilor din cartierele fără adăpost ale fabricii cu tandrețe sarcastică și serioasă; și neobișnuit de expresive, deși pline de anxietate amară, priveliști ale orașului pictate în anii de tineri artiști ai grupului Școlii Romane din Via Cavour (în centrul căruia se afla menționatul Scipione, al cărui peisaj Piazza Navona ( , Colecția Bottai, Roma) adăpostește în sine un sentiment evident de un fel de catastrofism entuziast), acest "uragan în viața artistică a Romei", în cuvintele unui critic modern, care a fost o alternativă clară pentru mine spațiu înghețat tafizic Orașul a rămas un mediu dificil pentru artist încă din epoca postimpresionistă, un mediu opresiv și în același timp incitant, cel mai bogat o împrăștiere de impresii și motive, inclusiv cele abstracte Așa este pânza "Casa în Paris" de Juan Gris ( ) și pictura menționată de Paul Klee în "The Red Ball", și peisajul lui Robert Delaunay, un precursor al simultanismului ( ) (toate picturile din MSG) Delaunay, de altfel, cincisprezece ani mai târziu a continuat să perceapă orașul într-o versiune la fel de brutală ("Turnul Eiffel", - , ibid ) Această proprietate este prezentă și în portretele fotografice ale orașului ("Quay Saint-Bernard" de Henri Cartier-Bresson ( ), iar în cinema - filmele lui Charlie Chaplin, "Sub acoperișurile Parisului" de Rene Clair, lansat în Leger a căutat ritmuri constructiviste puternice, poezia mașinilor și a mecanismelor, dar asta era mai mult opoziție față de oraș decât acceptarea lui Max Beckmann a ocupat un loc aparte în istoria peisajului urban Bineînțeles că nu este X Gris Case in Paris unul din arta Germaniei a înțeles și a pictat orașul cu o claritate subtilă - în tradiţia expresionistă, peisajul urban a ocupat un loc important, este suficient să amintim opera lui Kirchner sau Macke Dar Beckman a creat o imagine cu totul specială a orașului, s-ar putea spune, o anumită "universal urban", în care o poveste detaliată, cum ar fi un film de știri, despre detaliile vieții urbane este combinată cu o înțelegere a ritmurilor sale generale dure, unghiulare, cu o sinteză ciudată de energie veselă, activă și singurătate dureroasă - "Iron Pedestrian Bridge " ( , KhSSV), scris, de altfel, din același punct din care Kirchner a pictat-o cu șapte ani mai devreme (peisajul înfățișează Frankfurt pe Main) La începutul anilor , stilul lui Beckmann era mult mai expresiv și mai dramatic machno, orașul se transformă într-un focar de asocieri comprimate dureroase și în același timp romantice ("Visul Parisului", , colecție privată) Și mai sumbru este peisajul arhitectural din Kanoldt - VI -MODERNISMUL ACADEMIC- Artistul și orașul: un dialog al secolului XX M Beckman Pasarela de fier turnat, greu, gol (Olevano, , National Gallery, Berlin) Mazerel percepea în general orașul ca un fel de iad, uneori nu lipsit de poezie sumbră, dar cu siguranță fatal și ostil "omulețului" "Întunericul leagă orașul fumegând de asfalt, topește barele ferestrelor și cuvintele panourilor, și coșurile de fum, și scurgerile, și evantaiele, și scăpările de incendiu, și cornișele din stuc, și ornamentele, și modelele, și ochii, și mâinile și legăturile în blocuri albastre, în matrice imense negre De sub presa rulanta din ce in ce mai grea, lumina iese in ferestre Noaptea stoarce lapte albicios din lămpile cu arc, stoarce blocurile sumbre ale caselor până când picături roșii, galbene, verzi încep să curgă din ele în strada plină de trepte zgomotoase Asfaltul sângerează de lumină Lumină stropi de la literele de pe acoperișuri, străbate sub roți "(J Dos Passos Manhattan) Artiștii americani au fost, de asemenea, destul de dispuși să încline spre o percepție dramatică a New York-ului (litografie de Luis Lozovik "New York" ( ), gravură de Isaac Friedlander "Fog in Brooklyn" ( ), ambele - Mzri Rayen Gallery, New York) Nota urbană tragică este deosebit de puternică în ascuțit, amețitor de dinamică (cu o moștenire clară de futurism, pe care artistul M Beckman vis parizian MODERNISM Artă din prima jumătate a secolului XX a dat multă putere mentală) picturilor lui Joseph Stella ("Brooklyn Bridge", , Yale University Art Gallery, New Haven) Conștientizarea orașului ca un habitat complet diferit este o poveste specială în arta secolului al XX-lea Acest lucru se aplică nu numai picturii, deși peisajul literar al acelor ani a venit în mare parte din pitoresc, ca în multe privințe din cinema Este semnificativ faptul că în arta Uniunii Sovietice, legată de multe interdicții, peisajul urban a rămas uneori o oportunitate indirectă de a transmite starea de spirit și imaginea vremii Robert Falk, care locuia la Paris la acea vreme, era mai predispus la o viziune pașnică și poetică, și-a perceput orașul iubit în contextul emoțional al unei perioade anxioase ("Vechiul Pont Paris", , Muzeul Rus) Dar chiar și în Rusia însăși, alte peisaje uimesc prin expresivitatea lor mohorâtă, vâscoasă, chinuită (Boris Ermolaev "Street in the Volodarsky District", , Muzeul Rus) și "Airship over the City" de Yuri Shchukin ( , Muzeul Rus) ) cu puterea lor artistică sinistră și claritatea colorării ascuțite se încadrează perfect în contextul tragic al picturii figurative occidentale New York-ul ca întruchiparea noului urbanism și Parisul ca întruchipare a tradiționalului oraș - în mod natural ocupă un loc special aici În , Edward Hopper, în vârstă de patruzeci și opt de ani, care devenise până atunci una dintre figurile centrale ale picturii americane, și-a pictat capodopera "Early Sunday Morning" (Whitney Museum of American Art, New York), epigraful către care ar fi putut foarte bine să fie cuvinte din același bestseller american din -x - romanul lui Dos Passos "Manhattan": "O duminică liniștită și însorită atârna deasupra orașului" Tabloul lui Hopper are aceeași atracție ciudată ca proza lui Dos Passos, același simț al identității americane, urbanism american, departe de imaginile convenționale ale zgârie-norilor sau ale Podului Brooklyn Dos Passos și Hopper au efectul unui freeze-frame cinematografic (compoziția multor picturi ale artistului, se pare, se întoarce la estetica cinematografiei), care în scriitor este aproape imediat înlocuită cu următoarea, iar în Hopper durează cât dorește privitorul și să vrăjească VI "MODERNISMUL ACADEMIC" Artistul și orașul: un dialog al secolului XX B Ermolaev Strada din cartierul Volodarsky Y Schukin Dirijabil deasupra orașului artistul știe să vadă privitorul Începutul zilei este perceput ca începutul vieții, o bucurie copilărească, precaută, efectul "jamais vu" (redescoperirea unui loc familiar), când habitatul familiar locuibil este văzut ca misterios și necunoscut De obicei, acest sentiment este neliniștit și vesel și este dificil de ghicit cum îl evocă Hopper, rămânând în spațiul acurateței protocolului hiper-realist Probabil tocmai pentru că imaginea insistent autentică, frontală, protocolară-"natură moartă" a unei case din cărămidă obișnuită până la durerea de dinți, în care noaptea încă mai ține în spatele ferestrelor închise pentru locuitorii obosiți și plictisiți, izbucnește într-un suflare de prospețime timpurie, strălucitoare, însorită, pe care privitorul o "peea" împreună cu artistul Posibilitatea unei viziuni diferite - poate acesta este secretul imaginii La începutul cărții, se spunea că hiperrealismul american folosea "precizia", super-precizia naturalistă (precum "realismul" artei totalitare) în numele stabilirii unor standarde de viață și estetice consacrate Hopper - fericit fac exceptie În tablourile sale, scrise până la cel mai mic detaliu, există întotdeauna un anumit nerv, o stare de tristețe subtilă, de anxietate Singurătatea este unul dintre motivele principale ale poeticii lui Hopper (Hopper însuși vorbește despre singurătate de mai multe ori) I ril), iar acest lucru aduce tristețe și seriozitate constantă picturilor sale Buncăr Duminica dimineata devreme MODERNISM Artă din prima jumătate a secolului XX Întregul ego se realizează prin asimetria compozițională, accentuată de deșertitatea peisajului urban ("Pharmacy", , Museum of Fine Arts, Boston), de ciudatul antropomorfism al arhitecturii cu acuratețe trasate, dar încă vie, prin capacitatea de a transmite singurătatea unei case într-un câmp gol ("The House by the Railroad", , MSI) În mod curios, acest tablou a fost sursa decorului pentru celebrul film al lui Hitchcock Psycho ( ) E Hopper Plecare in Manhattan E Hopper O cameră într-un hotel Conceptul de "realism poetic" ca "trăsătură generică" aduce Hopper cu marele poet al peisajului urban - Marche Parisul în contextul peisajului urban este personajul central iar Marquet este, fără îndoială, principalul său portretist Dar acest complot al problemei ma nu este epuizată Apropo, însăși tradiția peisajului parizian nu este atât de mare și semnificativă pe cât ar putea părea uneori Artiștii au pictat acest oraș de mult timp - de pe vremea "călugărului Yves" și a fraților Limburg Dar, în esență, în afară de câteva gravuri de Callot, în cea mai pură formă, peisajul parizian este creația secolului al XIX-lea Acuarele de Granet, picturi de Corot și Turner și, în final, impresioniștii Și totuși nu a existat încă un singur pictor pentru care Parisul să devină principala, principala temă a vieții Numai Utrillo și-a dat pensula lui Paris Mai exact, Montmartre, dându-i un aspect ciudat, deghizat în distracție, amărăciune, transmis neschimbat VI "MODERISMUL ACADEMIC Artistul și orașul: un dialog al secolului XX E Hopper Farmacie E Hopper Casa de cale ferata ci o țesătură neliniștită de linii și planuri într-un spațiu complicat, aproape irațional, dictat de însăși atmosfera acestui deal ciudat care se ridică la periferia nordică a Parisului Montmartre Utrillo este aproape un peisaj istoric, nu sunt mașini în el, chiar și fiacrele sunt rare, reînvie Montmartre de pe vremea impresioniștilor, când cei care au devenit clasici în secolul XX se adunau în cafeneaua Gerbois, când totul respira poezie și tăcere, nu strălucire vulgară turistică Parisul lui Utrillo este recunoscut instantaneu ca o mască sau un machiaj convențional în commeCia dell'arte Casele lui sunt întotdeauna ușor fragile, contururi ascuțite, culori atenuate și tonuri moi, pante abrupte și cotituri ale străzilor, culori delicate ale clădirilor și panourilor Asemenea lui Renoir, Utrillo se oprește chiar la marginea dincolo de care începe banalitatea, rămânând invariabil în spațiul gustului său nobil André Lot a pictat Parisul, la fel ca Marquet, născut la Bordeaux, în motive pariziene apropiate lui cu minuțiozitate poetică, grație grea, pe care le-a îmbinat efectiv cu predilecțiile sale cubiste (Notre Dame Apse, , Museum of Art, Bordeaux) Parisul a rămas un fel de constantă pentru viziunea artistică franceză asupra lumii, alături de care artiștii din toate generațiile au văzut dinamica artei lor și fidelitatea față de principiile pe care le profesau "Canal Saint-Martin" - un peisaj pictat de Paul Signac, în vârstă de șaptezeci de ani ( - , parte colecția Paris) este o altă dovadă a unei sinteze fericite a structurilor formale constructive ale neoimpresionismului, a descoperirilor spațiale ale cubiștilor și a descoperirilor ritmice ale constructiviștilor Cu toate acestea, Albert Marquet rămâne personajul central aici, iar la sfârșitul secolului - personajul cel mai misterios Simplitatea picturilor sale pare a fi nu mai puțin o farsă decât jocurile intelectuale moderniste Preferințele profesionale ale lui Marquet au fost determinate rapid și inconfundabil - a intrat imediat în cercul celor mai talentați și independenți pictori A avut noroc: la scurt timp după sosirea sa la Paris, a întâlnit artiști care erau destinați să creeze o nouă artă MODERNISM Artă din prima jumătate a secolului XX Poate că în studioul lui Moro Marche a dobândit pentru totdeauna indiferența față de completitudinea meschină și cu atât mai mult față de comploturile complicate Într-adevăr, încă din primii ani de ucenicie, Marquet a refuzat (la fel ca majoritatea colegilor săi și a oamenilor care au păreri asemănătoare) de la imaginea "intrigă" Dar, spre deosebire de Matisse, Rouault, Derain și mulți alții, Marquet nu a inventat sau compus niciodată o imagine A lucrat Din natura m utrill strada d ess Aproape că era UN M Utrillo în secolul al XX-lea Dovlecel "Iepure ciudat- maestru de scară care a pictat chiar dacă natura, fără a construi un motiv, fără a crea un fel de "roman plastic" Marquet - ca și Cezanne - doar a ales și a interpretat "Mi-am dat seama de sentimentele mele" Marquet, un empiric înnăscut, un artist capabil să admire stările trecătoare ale naturii, efectele instantanee ale luminii care transformă peisajul, Marquet, acest colorist cel mai talentat, a rămas din câte se poate judeca din picturile sale, este aproape indiferent la arta impresioniștilor Cei care au pictat Parisul atât de incomparabil, într-un mod atât de nou, culoarea lui volatilă și efectele de lumină, au redescoperit secretele sale pitorești Doar aleatoriu, Marque nu este interesat El nu se deranjează VI "MODERNISMUL ACADEMIC- Artistul și orașul: un dialog al secolului XX opriți cu o pensulă o imagine instantanee imprimată pe retina ochiului Rămânând fidel naturii, el o creează totuși din nou Aceasta este atracția sa și, dacă vrei, unul dintre paradoxurile sale Și Van Gogh, și Cezanne și Gauguin, după cum știți, au pictat lumea nu atât de mult pe cât de văzută, cât de experimentată Marquet nu este așa, este închis, pensula îi este reținută, iar mișcările secrete ale sufletului sunt cu greu exprimate pe pânză Pe pânzele sale, materia este de neconceput, ca a lui Van Gogh, tremurând de durere, sau metamorfozele cosmice ale lui Cezanne Un motiv preluat din natură îi domină întotdeauna pânza Dar severitatea selecției, asceza lirică, capacitatea de a sublinia principalul lucru și de a da un sentiment aparte de stabilitate, nu doar pentru a opri momentul (cum au făcut impresioniștii), ci pentru a-i oferi un fel de durată, chiar și un sentiment de eternitate - aceasta este în Marquet la nivelul celor mai înalte realizări ale secolului XX Marquet, se pare, nu era prea fascinat de subiectivismul militant declarat de fauviști ca program artistic Pentru el, în general, programul a fost un fenomen străin și plictisitor Totuși, cea mai interesantă căutare a unei culori puternice și pure, a expresiei libere și precise a unui sentiment individual, caracteristic multora dintre tovarășii săi, a fost o nouă școală Fundamental diferit de școala Moreau sau chiar de Luvru Atunci pensula din Marche a căpătat - și pentru totdeauna - un curaj pitoresc Fauvismul i-a dat, ca tuturor membrilor grupului, mult, dar nu a pătruns în esența individualității sale artistice A rămas un "cavaler al naturii" Cu toate acestea, fauvismul a devenit pentru el o școală a independenței, l-a învățat neînfricatul în căutarea autoexprimării, capacitatea de a folosi o culoare complet deschisă, planuri largi și o amploare fără precedent de generalizare Marche se formează mai ales singur cu el însuși La treizeci și cinci de ani, merge să picteze natura la așa-numita Academia Ranson Stă ore îndelungate pe terasele unei cafenele, făcând ceva ce nu mai este la modă: realizează schițe fulgerătoare ale trecătorilor, scene de stradă instantanee, abia reușind să prindă cu creionul sau pixul ceea ce ochiul fixează cu extraordinar viteză Desenele lui sunt cel mai adesea realizate cu cerneală; uneori linia exprimă doar mișcare - un pliu al unei mantii fluturând la mers, o înclinare a capului; forma apare în schițe doar dinamic - în repaus, parcă nu ar exista pentru artist În câteva mișcări desenate cu pixul sau pensula, apare chintesența cutare sau cutare mișcare, curățată de aleatoriu, temporar Astfel de desene ar putea fi numite "Running", "Heavy", "Efort" - devin o formulă dinamică, aproape o pictogramă Și uneori acestea sunt schițe destul de de gen, ironice, chiar sarcastice, capabile să argumenteze cu desenele lui Gies sau ale lui Daumier însuși în individualitatea lor ascuțită a tipurilor Și pare destul de firesc că artistul a iubit cu pasiune filmele lui Chaplin A iubit atunci când era perceput nu ca un mare actor, ci pur și simplu ca un actor amuzant Marquet poseda o calitate rară pentru arta timpurilor moderne, ceea ce îl face să fie legat de tradiția complet franceză: știa să țese MODERNISM Artă din prima jumătate a secolului XX ironie în picturile sale, realizând-o nicidecum în scene amuzante, ci într-un joc secret și viclean de replici, care îl apropie de Callot, Watteau, Daumier, Gies În picturile sale, fețele nu se disting, oamenii sunt abia conturați La urma urmei, el descrie adesea nu o figură, ci pur și simplu mișcarea acesteia, chiar și un indiciu al acesteia Și pânza se umple dintr-o dată cu uimitoare "distracție plastică", la fel cum ecranul "zâmbește" atunci când figura "Charlot" (Charlie Chaplin), atât de îndrăgită de Marque, apare pe ea Darul său de desenator rapid și ascuțit a fost descoperit devreme, încă din , când realiza desene pentru cartea lui Charles-Louis Philippe "Bubus de la Montparnasse" Linia lui Marche poate fi aproape aspră, păstrând în același timp eleganța și vivacitatea improvizației Arată mișcarea mâinii, ochiul privitorului în mod inconfundabil, simte cu plăcere începutul și sfârșitul loviturii, presiunea, separarea de hârtie Cu toată varietatea de preocupări și hobby-uri artistice, cu toată diferența dintre motivele și temele care i-au marcat viața, în biografia creativă a lui Marquet există o singură linie care apare deja la începutul secolului și a determinat caracterul general al arta artistului - peisajul parizian Multe dintre picturile celebre ale lui Marquet nu au fost pictate deloc la Paris, ele înfățișează țărmuri străine și orașe exotice Dar, aparent, pictura lui înseamnă atât de mult pentru înțelegerea Parisului de către fiecare persoană gânditoare, fiecare spectator serios, încât arta sa de la Paris este inseparabilă Dacă nu ar fi scris altceva decât Paris, tot ar deveni el însuși - Albert Marquet A reușit să-și creeze propriul Paris, fără de care astăzi orașul nu mai poate fi văzut, cum să nu vezi Argenteuil fără impresioniști, Provence, fără să-ți amintești de Cezanne Parisul din Marche este la fel de stabil, chiar și în cele mai trecătoare stări ale sale, pe cât este mobil la impresioniști Impresioniștii transformă totul într-un imaginar captivant, Marche face un imaginar, dacă nu material, atunci existent constant în timp Marche găsește "motiv" nu în puncte de vedere, nu în anumite locuri din oraș, ci în state, "melodii" peisajului Asemenea lui Cezanne, care căuta idei și imagini plastice grozave în rotunjimea merelor provenzale, Marquet caută veșnica noutate a binecunoscutelor toate pe aceleași maluri ale Senei La momentul expozițiilor fauviste și în peisajele sale pariziene se remarcă deconstrucția caracteristică fauvismului Dar însuși talentul lui Marquet și acea logică poetică specială a Parisului, acel "cartezianism plastic", care iese invariabil prin orice ceață, ceață și alte atribute ale peisajelor lirice, protestează împotriva decorativismului excesiv și a tensiunii colorate Marquet scrie, își găsește propriul "cod parizian" precis și clar: dens, ușor înmuiat de distanță, dar întotdeauna forme definite, puternic exprimate, dar fără ceartă cu spațiul pânzei, perspectivă energetică, simț puternic al unității cerului, apa , pietre vechi La prima vedere, este surprinzător că un maestru atât de aprofundat, capabil să vadă atât de multe în același timp familiar și studiat VI "MODERNISMUL ACADEMIC" Artistul și orașul: un dialog al secolului XX colțul Parisului, capabil să picteze Notre Dame de zeci de ori, călătorește la nesfârșit prin lume în căutarea unor experiențe noi și uneori exotice Poate părea că Marquet desenează cu aceeași viteză cu care reușește să privească și să vadă - liniile sunt atât de rapide, sentimentul este atât de indiscutabil fixat S-ar putea, poate, compara aceste desene cu cadre de film dintr-o cronică de călătorie Singura diferență este că Marche face o selecție constantă: selecția nu numai a obiectelor, cele mai esențiale și singurele necesare în contur, ci și a liniilor, pe cât de economice, pe atât de expresive Uneori se simte că artistul, parcă, combină mai multe impresii într-una singură, le concentrează, le îngroașă Stalpi de drum, coroane de copaci, fire de telegraf, case - contururile lor par a fi rupte de mișcarea trenului și de mâna grăbită a artistului Orizonturi transparente, evazive - miraje grafice, abia fulgeră în depărtare Viteza devine un fel de participant la această grafică naturală cu adevărat nouă, Marche surprinde viziunea unui artist care mătură pământul secolului al XX-lea, pentru care mișcarea deschide noi formule ale realității, precum aceste câteva impresii, câteva imagini rupte, fuzionat cu o mișcare rapidă a stiloului într-o singură hieroglifă rafinată și puternică, care și în sine o operă de artă, aproape inutilă Este clar că Marquet, care a știut să îndepărteze fără milă secundarul în schițe superficiale, pentru a dezvălui efectul plastic, nu a avut nevoie să lucreze la imagine mult timp în studio Nu există o diferențiere fundamentală între un studiu și o pictură terminată în arta sa Fiecare dintre studiile sale este deja un tablou, iar tabloul păstrează toată instantaneitatea unui studiu natural Acest lucru este firesc: artistul pictează un tablou pe baza unei impresii naturale directe, dar această impresie este formalizată și structurată în felul ei încă de la început Privind deja natură, Marquet renunță la superflu, caută esența, "condensează" ceea ce vede Probabil, deja în mintea artistului, vizibilul este concentrat, "tradus" în "limbajul Marche" laconic Limbajul este marcat și de un fel de "timiditate plastică", excluzând orice efect exterior, cochetărie cu motiv, pitoresc pitoresc Culoarea Marche este ascuțită de folosirea frecventă și magistrală a vopselei negre în pete dense terne, uneori chiar și în contururi În peisajele sudice însorite, culoarea neagră este deosebit de eficientă, tulburând ochiul cu o dură certitudine Încă din tinerețe, Marquet a căutat realizarea cât mai exactă a sentimentelor sale cu ajutorul acelorași motive, care din imagine în imagine devin din ce în ce mai "eși" Desigur, el înfățișează cu bucurie diferite stări ale naturii, diferite lumini, soare, ploaie, ceață, dar principalul rămâne acel proces misterios de dezvăluire a unei formule ascunse, acea înțelegere complet planetară a spațiului pe care Cezanne o ocupa anterior Prin urmare, el repetă cu calm motivul, fără să se repete niciodată MODERNISM Artă din prima jumătate a secolului XX Era necesar să avem un aspect rar, în felul său filozofic, un fel de curaj al percepției, pentru a vedea prin mărunțișele și captivante ale realității pariziene ritmurile, culorile, scările maiestuoase, dar ascunse ale orașului, statura ei maiestuoasă și tristețea solemnă, pentru a vedea comunul, ocolind toate aceste "Molecule de atractivitate pariziană Și, în același timp, a rămas adeptul unei forme obiective stricte, nefiind purtat nicio clipă de acele experimente care, se părea, singure puteau asigura succesul artistului la acea vreme Marquet rezolva o problemă mai complexă în felul său decât chiar și Cezanne, al cărui măr sau ulcior este o imagine generalizată a "mărului în general" la limită Marche, pe de altă parte, implementează "formula pitorească" nu doar a unui anumit oraș, ci a unui oraș, în primul rând, infinit de individual și foarte iubit de el și, în al doilea rând, un oraș care a fost mult timp vulgarizat de imagini și fluxuri ieftine de idei şi asocieri banale Iar omul modern are o oportunitate fericită de a-și verifica percepția despre Paris prin "diapazonul din Marche" Paris Marche poartă întotdeauna o intonație de un fel de severitate timidă Aproape întotdeauna, artistul și privitorul sunt oarecum îndepărtați de oraș, sunt observatori și nu participanți la viața pariziană Într-adevăr, Marquet co fixează Flying Shine din STOL - A Marquet Digul Luvru și Noua Mină tsy, izbucniri de soare pe frunzișul platanilor, reflexii ale cerului întunecat pe acoperișurile ude ale trăsurilor - toată acea cascadă de detalii dinamice pe care impresioniștii le-au iubit atât de mult și au știut să le picteze Paris Marche este aproape lipsit de detalii Se deschide cu o iuteală învârtitoare, imaginația privitorului pătrunde în profunzimile tablourilor instantaneu și cu bucurie Perspectiva este construită cu o energie cu adevărat Cezanne, dar există și o persistență cu totul specială inerentă lui Mark: unghiul de vedere al artistului este neobișnuit de larg (conform conceptelor fotografiei moderne, el folosește "optica cu focalizare scurtă", dar aplicând proprii, deloc legi canonice); spațiul "atrage" în mod imperios și rapid în sine o privire care prinde lucrul principal, fără să mai încerce să caute fleacuri și simte cu lăcomie spațiul Și o creează din nou, creează și nu reproduce ceea ce este vizibil El își creează propria lume din simplificate, principale, singurele elemente semnificative care definesc "formula orașului", din ceea ce este cel mai important pentru înțelegerea unicității sale esențiale În pânză, el grupează aceste elemente într-o anumită concordanță cu realitatea vieții, dar - mai ales - pe baza propriei voințe artistice El caută acea versiune a perfecțiunii despre care a scris Antoine de Saint-Exupery, o perfecțiune care "nu se atinge când nu există nimic VI - MODERNISMUL ACADEMIC Artistul și orașul dialog al secolului XX A Marquet Notre Dame iarna A Marquet Zi ploioasă la Paris Notre Dame adăugați mai mult, și apoi, când nu mai este nimic de tăiat (quand îl n'y a plus â retrancher) O metamorfoză inevitabilă are loc cu fiecare obiect din picturile lui Marquet: pare să devină "mai mult de sine", capătă, în termeni filosofici, un "sine" absolut, scapă de accidente, capătă o individualitate aproape persistentă Am salvat doar acele câteva detalii care sporesc impresia generală Particularele accentuează scara generalului, devenind un fel de tonuri Uneori, chiar și un unghi ușor schimbat dezvăluie o nouă senzație - " și aceleași cotituri de stradă și colțuri în pantă ale caselor pe care le știam pe de rost au apărut în fața mea într-o formă diferită, în care exista un farmec neobișnuit de piatră" (G Gazdanov Drumuri de noapte ) Marche "descifrează" încet și constant Parisul, căutând cu insistență simplul în complex, "universalitatea peisajului urban" Înaintea lui, aproape nimeni nu a pictat iarna capitala, iar el creează o întreagă galerie de peisaje pariziene de iarnă Winter rafinează intuiția coloristică a artistului, oferindu-i o varietate inepuizabilă de nuanțe de gri, umbrit-maro, permițându-i să găsească combinații neobișnuite ale acestora, văzând de fiecare dată același oraș într-un mod nou "Evelyn Nu m-am săturat să privesc prin țesutul delicat al zăbrelei de fier balcon spre Sena, la bărcile cu aburi de jucărie care se târau împotriva curentului și târau șlepuri lăcuite în cârlig și la insula chiar vizavi de casa lor și la contururile aerisite a contraforturilor care ridică amețitor bolta Notre Dame peste copacii unui mic parc" (J Dos Passos, ) Marquet, care poate fi perceput cel mai puțin ca un povestitor, devine un narator, aproape un romancier - schimbarea succesivă a impresiilor este ca amintirile care trec prin fața ochiului minții Și apoi, aceste peisaje sunt carnea din carnea tradiției naționale și au existat în literatura franceză chiar mai devreme decât în pictura Marche Celebrele descrieri ale peisajelor pariziene în "Creativitatea" lui Zola, în romanele-memorii ale lui Anatole France, în primele cărți ale lui Proust fiind scrise apoi, în sfârșit, în cărțile care au fost scrise în timpul vieții lui Marquet, dar mai târziu, cărți care sunt extrem de importante pentru percepția Parisului de către un spectator modern, - "O vacanță care este întotdeauna cu tine" de Hemingway "Arcul de Triumf" de Remarque, "Exile" de Feuchtwanger etc MODERNISM Artă din prima jumătate a secolului XX A vorbi despre "realismul" tradițional al lui Mark înseamnă a cădea sub hipnoza opoziției obișnuite "obiectiv-abstract" În primul rând, Marche este complet independent, cât de liber poate fi un pictor într-un moment de citare și autocitare din ce în ce mai dese Și totuși, Parisul său absolut realist, de recunoscut, străpunzător de individual este și o lume artistică existentă autonom, o structură independentă, a cărei structură plastică are o valoare autosuficientă, nu mai puțin decât "pătratele magice" ale lui Klee sau viorile lui Picasso Acest lucru este cu atât mai vizibil cu cât Marche, poate pentru prima dată în istoria peisajului urban, renunță hotărât la orice semn al timpului Acesta este și un exemplu de autonomie artistică Orașul apare practic ca o substanță atemporală, unde Timpul este transmis doar prin suma tehnicilor artistice Desigur, în picturile sale nu este atât de greu să deosebești o fiacre de o mașină, dar esența este altceva În peisajele din Marche, adesea nu există nicio dovadă a timpului: cerul, copacii, casele vechi - toate acestea cu greu s-au schimbat în ultimele două sute de ani Și totuși, nimeni care se uită la picturile sale nu poate avea ideea că acesta nu este un tablou al secolului nostru Marquet vede lumea nu numai ca un artist al vremurilor moderne, ci pur și simplu ca o persoană a secolului al XX-lea Ca o persoană care se obișnuiește cu viteza, cu o schimbare instantanee a impresiilor, ca un pictor care încearcă să-și dea seama de mișcarea privirii pe pânză El vede lumea ca pe o persoană care cunoaște metamorfozele percepției, prezentate artei de viteza unei locomotive cu abur sau a unui motor pe benzină Și, în același timp, percepe realitatea VI MODERNISMUL ACADEMIC Artistul și orașul: un dialog al secolului XX ca un artist care nu a uitat valorile eterne ale artei clasice De aici, nu numai simțul echilibrului și armoniei comune Marche, ci și starea constantă (foarte profund ascunsă) de escapadă strictă: zborul de la complexitatea ușoară într-o lume a simplității greu de atins De mic, Marque și-a găsit propriul limbaj și a ales tema principală, pe care nu a mai schimbat-o Aici - un fel de combinație de conservatorism curajos, fidelitate față de clasici și ceva izolaționism conștient Nu numai viața tragică a secolului XX curge pe lângă Marche (mulți artiști au creat capodopere, reacționând doar indirect la mișcările vieții, același Cezanne, de exemplu) Dar artistul se distanțează aproape complet de schimbările din artă, cu care nu intră nici într-o ceartă, nici într-un dialog, nici, se pare, nici măcar în contact Poet și pustnic, el pare să fi devenit custode al valorilor permanente într-o lume în schimbare Deși schimbările sunt și valorile secolului al XX-lea Și aici se poate simți acea ciudățenie care face din Marquet atât un fenomen exclusiv valoros al secolului nostru, cât și ceva opus lui - uneori se pare: Marquet este mai sensibil la spațiu decât la timp Odată, un scriitor francez, urcând în atelierul lui Honore Daumier de pe terasamentul Anjou și privind pe fereastră, în spatele căreia o vedere spre Sena, a exclamat: "Ce Daumier!" "Ce Mark!" - Vreau să vorbesc în fiecare minut pe terasamentele pariziene De la ferestrele de pe rue Dauphine, unde Marquet s-a stabilit în , a văzut și pictat ceea ce a devenit acum proprietatea fiecărui spectator înzestrat cu o privire cel puțin ușor sensibilă Parisul de pe pânzele sale devine mai grandios și în același timp mai poetic Puține lucruri știute despre viața lui Marquet nu sugerează că artistul era trist din cauza distanței sale de ceea ce făceau ilustrii săi colegi Și totuși, în mod obiectiv, Marquet s-a trezit într-un rol cu totul excepțional: a devenit singurul artist cu adevărat celebru al timpului său care și-a păstrat angajamentul față de peisajul figurativ Și, în același timp, a rămas un maestru complet modern Există, poate, o singură explicație pentru aceasta: o mișcare pusă în tinerețe spre simplitatea maximă, spre o concentrare rară de culoare și formă, atingând o asemenea intensitate încât au dobândit o nouă forță, nemaifiind asociată mediului obiectiv Marche a avut capacitatea de a-și crea lumea proprie și unică Dar asta era o lume necompusă - în picturile sale exista o realitate recunoscută, fără de care nu putea scrie Ceea ce a fost compus a fost doar o construcție, o metodă de transformare Și aici Marquet este o figură complet unică O tendință similară, așa cum am menționat, a existat în Statele Unite, dar poetica maeștrilor americani a fost construită pe principiile opuse ale lui Mark: pe poetizarea acurateței iluzorii, care este atât de importantă pentru o cultură care este conștientă de procesul de formarea proprie Uneori, Marquet a apelat la efecte neobișnuite pentru el însuși Așa că, în , scrie Paris pe timp de noapte ("New Bridge at Night", NMSI TsP) - MODERNISM Artă din prima jumătate a secolului XX A Marquet Paris noaptea carnaval uimitor, fiesta de lumini Ele sunt împrăștiate în întunericul fantomatic al orașului - lămpi stradale, geamuri aprinse, faruri de mașini care se repetă, reflexe tremurând în râu și asfalt ud "Cerul cețos de deasupra Parisului s-a transformat în roșu plin de culoare Ochelari sclipind de ploaie, din când în când cu diamante multicolore de la luminile felinarelor și sclipind în înălțimile negre cu sânge sau mercur, luminile reclamelor " (I Bunin La Paris) Și-a pictat ultima pânză în iarna lui : o casă veche cu arcade la colțul dintre Rue Dauphine și terasamentul Copti, asfalt ud de topirea zăpezii, pete de zăpadă pe trotuare, cornișe, acoperișuri de mașini, copaci încețoși și Sena, ascuns de ceata opal Puține s-au schimbat pe malul apei de atunci Nu a fost caracterizat de multe lucruri care ar putea părea a fi calitățile tipologice ale unui artist al timpurilor moderne: scepticism, interes pentru secretele amețitoare ale subconștientului, schimbări bruște de manieră, nihilism Nu a complicat viața și nu a schematizat-o "Eul" lui Albert Marquet nu se află într-o dispută cu epoca, ci în capacitatea de a auzi timpul și de a absorbi căutările sale în pictura cuiva și, cel mai important, în capacitatea de a dovedi că într-un mod rapid și atotdistrugător flux de schimbări pentru a menține stabilitatea internă, imuabilitatea practică - aceasta este, de asemenea, o acțiune pe care doar un temperament artistic puternic o poate face Paradoxul lui Marquet este că el aparține mai mult trecutului și viitorului decât prezentului VI "MODERNISMUL ACADEMIC" Artistul și orașul: un dialog al secolului XX M Oppenheim Subiect (Mic dejun în blană) Plimbându-se prin muzeul imaginar al memoriei noastre, răsfoind cărți, iar și iar revenind la evenimentele de la mijlocul secolului, o persoană imparțială va fi probabil de acord că judecățile obișnuite despre lupta curentelor în arta primei jumătăți a secolul al XX-lea nu corespunde prea mult cu realitatea și devine mai degrabă un mit confortabil, ceea ce face mai ușor de imaginat trecutul De fapt, disensiunile și discuțiile s-au desfășurat pe liniile obișnuite ale rivalității artistice, la un nivel complet banal de probleme materiale, afacerile în creștere cu artă, licitațiile și moda artistică Declarațiile zgomotoase s-au domolit parțial la mijlocul anilor , dar cel mai probabil s-au săturat de ele Senzațiile încă s-au întâmplat, ele, de regulă, au devenit prototipurile artei viitorului apropiat Astfel, faimosul obiect al lui Meret Oppenheim "Obiectul" ("Mic dejun în blană") ( , MSI), care reprezenta o ceașcă acoperită cu blană, a devenit prologul a numeroase variații ale deceniilor următoare, în care privarea unui lucru din tradiția sa funcțiile materiale și naturale, precum și acordarea unui sens ascuns - subconștient, cel mai adesea sexual, a devenit curând un cod postmodern destul de banal Și apoi, desigur, a curs și viața saloanelor obișnuite, acea artă profesională seculară, care era compusă din locuri comune, care devine adesea un fel de "conservator" al picturii figurative tradiționale, absorbind treptat descoperirile formale ale vremurilor noi Foarte elocvente în acest sens sunt picturile lui Walter Sickert, un maestru îmbătrânit, dar încă poate cel mai faimos din Anglia anilor și , care a combinat în mod eficient arta directă, chiar improvizația unui raport de schiță ("Sosirea domnișoarei Earhart" , , Gallery Tate) cu chic-ul mușcător al unui portret al înaltei societăți ("Majestatea Sa Regele Edward VIII", , colecție privată) În ceea ce privește figurile centrale ale artei europene, care au fost recent reputate a fi inovatori îndrăzneți, erau deja venerate, dacă nu clasici, atunci maeștri aproape de neatins și au rămas (inclusiv Marquet, dar el a rămas invariabil în singurătate și constanța motivelor, precum și angajamentul tradițional în viața de zi cu zi MODERNISM Artă din prima jumătate a secolului XX înțelegerea formelor, pune-l dincolo de prim-plan) ca un fel de garant al stabilității viitoare Deși, desigur, ei nu erau doar purtătorii valorilor începutului de secol, ci și trezitorii constanti ai noilor căutări dinamice Printre ei, și în primul rând, Henri Matisse Arta sa este percepută în mod tradițional ca un fenomen complet olimpic, parcă ar exista în afara contextului culturii artistice generale Între timp, Matisse, deși s-a străduit să creeze o lume care, în cuvintele lui Gadamer, aduce "pace care nu este supusă plictiselii", deși a spus că arta ar trebui să aducă "pacea sufletului" unei persoane, nu a fost deloc străin de vocea vremii De-a lungul anilor, în pictura lui crește un fel de dialog cu epoca El, desigur, nu răspunde nici la evenimente politice, nici la manifeste artistice, dar caută drama personală, pâlpâind indirect în picturile sale aparent atemporale Desigur, visele lui nu ies din adâncurile crepusculare ale subconștientului, nu pe pline de simbolism și în acest sens îndeplinesc o funcție de legătură - cu alte cuvinte, bazându-se pe valorile stabile ale mitologiei "epocii de aur" necunoscute oricui, dar prezente în mintea noastră, întinde o punte către îndepărtat viitor Un viitor în care chiar și o conștiință disperată tinde să vadă o întoarcere la aceleași valori uitate W Sickert Sosirea domnișoarei Zrhart W Sickert Majestatea Sa Regele Edward al VIII-lea VI Modernismul ACADEMIC- Recentul scuturator al fundațiilor a devenit creatorul unei lumi care se simte ca un port sigur al esteticismului înalt Această lume este rafinată și simplificată în același timp Și dacă "Portretul de familie (Familia artistului)" ( , GE) este bucuria de a descoperi un nou univers pictural liber și curajos armonizat, în care obiectele îndepărtate și apropiate sunt lipite regal într-un singur plan, unde chiar și culoarea neagră iradiază strălucire, dacă "Tripticul marocan" ( - , Muzeul Pușkin) poartă o pace fără precedent și mândră, născută din armonia nuanțelor de turcoaz, albastru, purpuriu ușor neclare, A Matisse Interior vioară - apoi unele dintre lucrurile lui de mai târziu mult mai dificil "Portretul soției artistului" ( , State Hermitage) acumulează claritatea caracteristicilor post-cubice și complexitatea unui portret psihologic tradițional într-o gamă de culori cu adevărat nobilă Matisse (albastru, negru, roșu, verde uscat) Deja naturile moarte din a doua jumătate a anilor - "Pumpkins" ( , MSI), "Interior with a Violin" ( - , Royal Museum of Art, Copenhaga) fac să ne gândim că convergența fauvismului cu expresionismul în acest caz particular este complet justificat Este o altă chestiune că stilul de pictură al lui Matisse, lipsit de ardoarea pensulei, capacitatea sa de a aranja cu acuratețe și stabil chiar și petele de culoare înțepătoare și agresive sunt destul de departe de improvizațiile pasionate ale omologilor săi germani Însă tensiunea emoțională, chiar dramatismul ascuns, deși mereu negrabită, solemnă, apare tot mai mult în pânzele sale Ele, dacă pot să spun așa despre Matisse, devin mai semnificative, se naște în ei o anumită intrigă psihologică Și când își creează capodopera din anii - "Pink Nude" ( , Muzeul de Artă, Baltimore), acesta este deja un alt artist Există o cale uriașă de la fermecătoarea și scrisă schiță "Sleeping Figure, Blue Background" ( , NMSI TsP), pentru care L N Delektorskaya a servit drept model, până la această compoziție monumentală, care pare un panou gigant, deși lungimea sa este mai mică de un metru Cu finalitatea Cezanne, pe pânză se afirmă o figură, combinând în mod misterios planeitatea absolută (culoarea corpului este aproape locală) cu un puternic efect spațial, datorită căruia capul modelului pare îndepărtat de privitor Există o anumită vibrație a planurilor spațiale, suprafața pitorească, rămasă plană, provoacă MODERNISM Artă din prima jumătate a secolului XX iluzie, ci ideea de profunzime, depășită de o integritate decorativă triumfătoare: o creatură misterioasă și frumoasă, creată de îndoirea corpului și de voința artistului, umple tabloul cu un dans ciudat Se pare că indiferent de modul în care s-ar arăta poza - pusă pe o parte, chiar și cu capul în jos, va apărea un corp nou, grațios, fabulos și languros, păstrând frumusețea omului, dar "depășind" formele sale obișnuite: picioare și brațele își vor schimba locurile pentru a crea un anumit univers de "eternă feminitate" În aceeași măsură, prezența în viața artistică a picturii neobișnuit de serioasă și emoționantă a lui Georges Rouault este esențială Până la sfârșitul anilor el a ocupat un loc înalt în arta mondială, iar la expoziția "Maeștrii artei independente - " (vezi capitolul următor), i s-a oferit o încăpere întreagă în care au fost expuse patruzeci și două de lucrări Hristosul său și pescarii ( , MSIGP) este o sinteză dramatică a energiei fauviste a culorii, sclipiri de vitralii gotice (spărgând o viziune sceptică și chiar sumbră asupra lumii), tensiune extatică religioasă și un sentiment incontestabil de monumentalitate Rouault a luat totul din limbajul modern, dar el indică doar prezența intonațiilor moderne în complotul etern, totuși suficient pentru ca tabloul său să rămână printre vârfurile secolului al XX-lea A Matisse Siluetă adormită, fundal albastru J Rouault Hristos și pescarii VI • MODERNISM ACADEMIC Au existat tendințe diferite, dacă nu chiar în mod pașnic, apoi profesând curiozitate reciprocă mai degrabă decât intoleranță Majoritatea artiștilor au adus un omagiu multor tendințe de modă în tinerețe, au luat multe de la ele și nu era nimic deosebit de străin în aer Acei maeștri care sunt acum percepuți de artiști ca fiind perturbați social, desigur, nu erau deloc realiști în sensul manual al cuvântului și a folosit liber și ascuțit descoperirile avangardei În depărtarea istorică, anii sunt percepuți ca un timp de sinteză a principiilor plastice, îndepărtate anterior unele de altele Și totuși, la sfârșitul anilor , când arta anilor de dinainte de război s-a văzut în oglinda unor expoziții de amploare care aproape coincideau cu primele evenimente ale celui de-al Doilea Război Mondial, apropierea timpului pentru rezultate a inceput sa se simta A Matisse Nud roz Lumea - sfâșiată în experimentele lui Curie O bombă atomică care a explodat Andrei Bely Atât începutul, cât și sfârșitul înaltului modernism sunt marcate de expoziții mondiale - acestea sunt expozițiile din și Până la sfârșitul anilor , aerul din Europa era plin de anxietate În artă, acest lucru se simțea încă în primul rând prin lucrările maeștrilor care își amintesc de război și înțeleg abordarea unuia nou ca întruchiparea unui coșmar care atât de recent părea categoric de neconceput Un loc special i-a aparținut documentului: fotografii, știri Valoarea fără precedent a unui fapt fix, trecut prin conștiința artistului și semnificativ pentru el, solicitată de timp, a fost solicitată și de pictură, parțial revenind la figurativitate, parțial având nevoie doar de informații vizuale Celebrele fotografii ale lui Robert Capa, realizate în Spania, care au apărut în reviste și ziare concomitent cu fotografiile triumfale ale Expoziției Mondiale, au oferit multă hrană pentru judecăți paradoxale În același , a fost lansat filmul lui Jean Renoir The Grand Illusion, film care revine asupra reflecțiilor asupra războiului în general și asupra problemelor franco-germane în special În general, interesul mereu nou pentru figurativitate, pentru înfățișarea unei persoane în prim-plan, pe de o parte, vorbește despre o anumită tendință generală, oboseala de la căutările senzaționale de noi tehnici Pe de altă parte, este vorba despre tensiunea vremii, căutând valori simple, "de bază" și ascensiunea, ca să spunem așa, a reflecției tradiționale După cum se știe (oricare ar fi explicațiile pentru aceasta), chiar și Malevich s-a orientat către arta figurativă la mijlocul anilor Deja în "Războiul" lui Gromer ( ), în figurile "blindate", robotizate, se imagina ceva jalnic, suferind și uman "Un om care suferă" ca un anumit motiv estetic general ocupă un loc semnificativ în artă la sfârșitul anilor Desigur, acumularea de căutări formale nu mai este MODERNISM Artă din prima jumătate a secolului XX permite artei să revină la o înțelegere redusă a realismului de salon, arta figurativă sintetizează realizările fundamentale ale ultimelor două decenii "Mâncătorul de cartofi" de Constant Permeke ( , KMIIB) este poate unul dintre picturile fundamentale ale secolului al XX-lea, acumulând puterea și eternitatea intrigii tradiționale (care provine din faimoasa pictură a lui Van Gogh) cu descoperirile plastice de bază ale timpurile moderne: apropierea figurii de puternic, trecătoare într-un semn abstract, dar păstrând un formidabil simbol plastic antropomorf O forță întunecată care crește din pământul însuși, periculoasă și asuprită, păstrând un fel de nemurire care inspiră speranță și frică în același timp Scara negru-ocru redusă la minimum, cu sclipici dure de aur închis și alb neașteptat, completează impresia de "dramă artistică" În esență, sinteza descoperirilor și a picturii non-figurative, și a expresionismului, și chiar a suprarealiștilor este evidentă aici și folosită pentru a realiza imaginea unei puteri profetice rare Iconosfera timpului este plină de acest fel motive Astfel, pictura lui Karl Hofer a sintetizat semnificația clasică a artei metafizice, tensiunea spirituală și spiritismul expresionismului german cu un simț acut al tragediei moderne Picturile sale "Cassandra" ( , Stadtgalerie Moritzburg, Halle) și "În fața ruinelor" K Permeke Mâncător de cartofi VII TIME - GUERNICA K Hofer Cassandra K Hofer Înainte de ruine ( , City Assembly, Kassel) par a fi un diptic emoțional care îmbină anticiparea cu realizarea Desigur, puțini oameni puteau vedea aceste imagini la acea vreme, iar prezența lor în procesul artistic general este resimțită mai degrabă într-o perspectivă istorică Cu toate acestea, anxietatea și durerea, exprimate într-o formă substanțială, relativ tradițională, au pătruns uneori pe pânzele maeștrilor care, în general, profesau concepțiile codurilor moderniste clasice de la începutul secolului Jacques Villon, fondatorul Secțiunii de aur ( ), cunoscut mai ales pentru abstracțiile sale echilibrate și fără pasiune, a pictat Râsul ( , MSIGP) cu un an înainte de pictura lui Hofer Înainte de ruine, ca și cum ar fi anticipat patosul colegului său de pânză german Tabloul a fost prezentat la expoziția "Maeștrii artei independente" în Un alt tablou este o reminiscență a puntillismului, lipit într-o structură spațială rigidă, o imagine complet corporală a unei persoane care rânjește îmbufnat și fără sens, plină de o putere periculoasă nerevendicată Apropierea de personajul lui Hofer este aproape înspăimântătoare: două persoane asemănătoare sunt imagini ale unei agresiuni plictisitoare aceasta și disperarea de moarte, născută din această agresiune În general, nu ar trebui să exagerăm preocupările sociale și politice ale artiștilor de la sfârșitul anilor , dar ar fi o naivitate de neiertat să nu sesizeze umbrele groase și anxietatea din mintea lor și de pe pânzele lor Ceva nou a apărut în pictura aparent complet formată a lui Derain, pe care criticii l-au numit aproape în unanimitate cel mai bun pictor al Franței între cele două războaie Personajele sale, de obicei închise în mândria perfecțiune a lumilor lor plastice, par să asculte apocalipsa care se apropie "Genevieve cu măr" ( - , colecție privată) este o concentrare a reminiscențelor clasificatoare ale lui Derain, dezvoltarea codurilor moderniste în spațiu, principiile școlii de la Avignon și combinația MODERNISM Artă din prima jumătate a secolului XX J Villon Râsete A Deren Genevieve cu un măr - topirea resurselor plastice găsite cu un sentiment de anxietate simplă, aproape lumească, lovind chiar și această clădire artistică perfect construită Chiar și în micul ( cm înălțime) "Natura moartă cu pere" ( , MSIGP) timpul pătrunde, îngroșând întunericul din jurul fructelor aurii palide, singuri și lipsiți de apărare în întunericul gol Iar naturile moarte ale lui Morandi, se pare, până la sfârșitul anilor devin și mai închise și detașate într-o atmosferă plină de tristețe și pericol În arta engleză la mijlocul anilor s-a remarcat Stanley Spencer, ale cărui picturi murale au fost menționate mai sus picturile lui, A Deren Natura moartă cu pere VII TIMP - GUERNICA S Spencer Portretul a două nuduri, artistul și a doua soție înrădăcinate plastic în tradiția prerafaeliților, ele îmbină sexualitatea intensă, introspecția, tristețea fără speranță cu desenul virtuos ("Portret a doi goi, artistul și a doua soție", , Tate Gallery, Londra) Și aici putem simți motivul unui "om care suferă", mai ales dacă comparăm pictura numită cu "Autoportret" timpuriu ( , Tate Gallery, Londra), unde artistul amintește atât chipul luminos, cât și pictura energică a lui epoca eroică a Școlii din Paris Dar chiar și în lucrările cele mai intense din punct de vedere social care vizează direct lupta politică sunt folosite tradițiile acumulate ale expresionismului și metaforei plastice (Hans Grundig, "Lupta urșilor și lupilor", X Grundig Lupta dintre urși și lupi ° MODERNISM Artă din prima jumătate a secolului XX S Dali Premoniția războiului civil , National Gallery, Berlin) Ceea ce s-a spus nu înseamnă că "omul suferind" a fost complotul dominant, ci că a devenit un complot proeminent Într-adevăr, anxietatea a plutit peste Europa Victoria Frontului Popular din Spania a adus bucurie nu numai învingătorilor și publicului liberal Lumea a înțeles că situația era plină de o dezvoltare tragică La iulie , în Spania a izbucnit un război civil, de fapt, al Doilea Război Mondial Pe august, Garcia Lorca a fost împușcat Până și explozia gigantului dirijabil german de pasageri Hindenburg din New York ( mai ) s-a simțit ca un ecou al Titanicului Dali a scris "Premoniția Războiului Civil" ( , Muzeul de Artă, Philadelphia) cu puțin timp înainte de a începe, iar acest tablou, care a devenit de mult un manual, stârnind admirație și blasfemie, și-a luat locul în fruntea artistică modernă cultura, un loc nu tocmai clar, chiar ambiguu, care acum atrage mai mult gustul publicului mediu, mai degrabă decât interesul pentru istoria artei profesionale (ca, într-adevăr, toată opera lui Dali) Tabloul a devenit într-o mare măsură personificarea artei suprarealiste politizate și directe, dar nu mai puțin - o realitate neclintită Combină în mod ciudat iluzoria obișnuită a artistului și reprezentată primitiv într-o combinație de neconceput de fragmente de corpuri rupte, interior răsucite, imagini biomorfe imaginare, dar aparent reale Creatura monstruoasă care se sfâșie nu este, de fapt, nimic altceva decât un model, construcția unei viziuni compuse, și deloc o imagine spontană extrasă din haosul tulburat al subconștientului Artificialitatea și scandalozitatea sunt de netăgăduit, la fel cum este indubitabil un anumit nerv care rezonează cu timpul: Dali avea un dar nu atât artistic, cât și ficțiune dar populismul lui sofisticat era saturat de durerea vremii Pe lângă curaj și bune intenții, în orice război civil există un absurdism sângeros, un început sinucigaș, iar Dali a înțeles perfect acest lucru și și-a dat seama în mod convingător la nivelul ficțiunii picturale pseudosuprrealiste VII VIMPUL PENTRU GUERNICA S Dali Canibalismul de toamnă - Premoniția nu a fost singura lucrare a lui Dali legată de războiul civil spaniol "Autumn Cannibalism" ( - , Tate Gallery, Londra), a cărei intriga autorul însuși a definit-o astfel: "Aceste creaturi iberice, devorându-se toamna, întruchipează patosul războiului civil, considerat ca un fenomen de istorie naturală" În această imagine, invenția sofisticată și servirea detaliilor înspăimântătoare sunt atât de evidente încât lucrarea este percepută ca un rebus simplu și neplăcut, în care principalul lucru nu este un cod emoțional sau intelectual, ci un sistem plat de indicii, precum și complet picturi kitsch "Misterul infinit" (L'Enigme sans fin) ( , Muzeul Național, Centrul de Artă Reina Sofia Madrid) și "Spania" ( , Muzeul Boijmans-Van Beiningen, Rotterdam) Totuși, în același an, Dali s-a angajat și în experimentarea pur post-dadaistă, în niciun fel legată de anxietățile și durerea vremii (Lobster Phone, , Tate Gallery, Londra) Fără îndoială, au existat și lucrări mai serioase și semnificative legate direct sau indirect de evenimentele spaniole MODERNISM Artă din prima jumătate a secolului XX Pavilion spaniol, și alți artiști mai puțin cunoscuți datorită capriciei modei Una dintre cele mai puternice picturi ale anului - cu toată simplitatea ei jurnalistică - este pânza "Martyr Spain" de André Fougeron (colecția artistului) Suficient ci pictor didactic, p Dali Telefon homar Un obiect Paharul de vin aprins cu evenimente panoramice și simpatie nobilă, a scris unul dintre acele lucruri tragice neașteptat de puternice care se nasc la intersecția formelor tradiționale și a noilor tendințe Tema eternă a martiriului, un corp profanat abandonat, înconjurat de viziuni suprarealiste - semne ale vremurilor, este realizată cu patos și compasiune tragică, care înlocuiesc uneori originalitatea cu drepturi depline Chiar și arta, desprinsă complet și intenționat de intriga, a rezonat cu "timpul amenințător" Celebra Coloană fără sfârșit a lui Brâncuși, interpretată pentru un ansamblu de parc din România ( - ), îmbină în mod ciudat măreția și neputința, parcă s-ar strădui cu tristețe mohorâtă spre de neatins Expoziția din s-a deschis în amurgul războiului (Spania) care deja începuse de fapt și a catastrofei mondiale care se apropia A Fougeron Spania este un martir VII TIME - GUERNICA" C Brancusi Coloană fără capăt Fontă - strofe, cu complezența narcotică a regimurilor totalitare, care s-au găsit în adevăratul centru al unei expoziții gigantice, una vizavi de alta pe malul Senei De pe dealul Trocadero s-a deschis o vedere a Turnului Eiffel, falnic în depărtare, pe axa aleii care despărțea pavilioanele URSS de Germania nazistă În sudul Parisului se desfășura un război civil în Spania, în est cel de-al treilea Reich ocupase deja Renania demilitarizată prin Tratatul de la Versailles, bombele germane aproape că ridică la pământ Guernica, capitala bascilor Giganticul stat stalinist, care încă îi inspira pe cei care continuau să creadă în triumful socialismului cu egalitatea sa mitică și absența foarte reală a bogaților și înspăimânta vechea Europă cu puterea ei crudă în creștere, câștiga putere Jocurile Olimpice a XI-a, desfășurate anul trecut la Berlin, au atras sportivi din în întreaga lume: regimul nazist nu i-a oprit În aceeași vară a anului , vara Expoziției Mondiale, a O Kokoschka Praga Nostalgie MODERNISM Artă din prima jumătate a secolului XX "Marea expoziție de artă germană" (șase sute de picturi și sculpturi, selectate cu participarea lui Hitler și Goebbels), menită să afirme triumful spiritului oficial german asupra ultimelor vestigii ale "decăderii culturii" Deja în toamna anului , în urma lichidării departamentului de artă modernă a Galeriei Naționale din Berlin, cu eliminarea din muzee și galerii a peste cincisprezece mii de lucrări ale secolului XX, inclusiv lucrări de Van Gogh, Picasso, Chagall și alții maeștri de o scară egală, s-a format în Germania un comitet pentru pregătirea unei expoziții de "artă degenerată" germană (Entartete Kunst) (expoziția a fost deschisă în iulie ) Fotografiile supraviețuitoare ale sălilor acestei expoziții par a fi instantanee ale expoziției unui muzeu de înaltă clasă (afișele și adnotările derogatorii cu care expoziția era plină nu sunt vizibile în fotografii) - sunt atât de multe recunoscute V Mukhina Muncitor și fermier colectiv - capodopere care au intrat de mult în istoria clasică a artei Se știa mai puțin despre ceea ce se întâmpla în Rusia sovietică, deși se cunoștea soarta avangardei și vânzarea capodoperelor de la Ermit Între timp, printre nenumăratele victime ale stalinismului se numără nume de artiști: V Sterligov, V Ermolaeva, A Drevin, K Istomin Alți maeștri, care până de curând au constituit gloria artei rusești, au fost excomunicați din munca reală sau au fost în exil, s-a purtat o luptă împotriva "formalismului", crud și ignorant Uniunea Sovietică a apărut la expoziție în toată măreția ei ciudată, înspăimântătoare, atât de neînțeleasă pentru Occident O țară în care nu existau oameni bogați, în care țăranii purtau ordine, iar filozofii au fost expulzați și împușcați, o țară care s-a transformat rapid de la analfabetă la relativ alfabetizată, deși complet subordonată propagandei, o țară ai cărei piloți au stabilit recorduri mondiale, unde studenții erau predați gratuit, dar oamenii nu puteau să se miște calm nici măcar pe teritoriul său, o țară ale cărei filme au zguduit lumea, și chiar și o mică parte din adevărul despre represiune a aruncat oamenii civilizați în groază - era de neînțeles, atrăgător, a respins și a stârnit curiozitate VII TIME -GUERNICA- Epoca nu va fi niciodată anulată de un verdict care o neagă M Heidegger URSS: saloane politice ale totalitarismului Un monument artistic al unui mit social, ca orice utopie, și-a păstrat în mare măsură valoarea inițială, dependent cu greu de minciuna deliberată care stă la baza acestuia Un strat imens de cultură trece de la modernitate la istorie sub ochii unei generații Acum, în clădirile înalte ale Moscovei și în fanteziile arhitecturale brutale ale celui de-al Treilea Reich, ei caută și găsesc nu numai întruchiparea timpului și ideile lui inumane, ci și meritul artistic Regimurile totalitare se estompează în trecut, lăsând amintirea pierderilor, veșnic șocată și permanent deformată conștiință Dar bineînțeles, lăsând amintirea vremii, unde era propria ei lumină și propriul întuneric, despre vremea în care oamenii au trăit, au iubit, au suferit, s-au bucurat și au murit, capabili, ca toți ceilalți, de bine și de rău, de slăbiciune si curaj Prin urmare, propria lor cultură Termenul, doctrina, însăși practica "realismului socialist" a creat un strat de cultură în care a dominat programul politic al regimului totalitar și în care arta, fără a-și arăta autonomia esențială, a rămas doar un mod de reproducere a vieții a evenimentelor orchestrate pentru a fi pe plac unei idei politice date Oricât de dureros (sau ironic) a fost percepută cultura "realismului socialist", epoca numită "stalinistă" și mai târziu "sovietică" , oricât de adânc ar fi metastazele sale în cultura și conștiința timpului nostru , ea, această cultură, a devenit deja istorie Nici arta oficială, nici arta alternativă, ascunsă în tăcerea cabinetelor sau atelierelor, nici arta oscilantă, și cu atât mai puțin cultura conformistă sau aproape conformistă, nu s-au eliberat de o situație istorică specifică și nu au putut să nu reacționeze la ea Pe de altă parte, cultura alternativă a fost adesea infectată de propriul său dușman cu intoleranță, cruzime și simplitate de judecată Luptând pentru libertate, ei o caută doar pentru o parte - doar sclavia îi așteaptă pe învinși Și departe de a se încadra totul în patul procustean al "dreapei" și "stângii", a fost și "al treilea flux" menționat - artă departe atât de avangardă, cât și de oficialitate Practic nu existau artiști dizidenți autentici în epoca totalitară din Uniunea Sovietică Celebrii maeștri ai avangardei au rămas în cea mai mare parte relativ sau complet loiali autorităților existente, cel puțin în activitățile lor profesionale Toată lumea dorea să expună la expoziții oficiale destul de prestigioase, remarcate de un public larg Până și Filonov a scris Stalin Zgomotul istoriei a surzit oamenii care gândeau mai rațional decât artiștii MODERNISM Artă din prima jumătate a secolului XX P Filonov Portretul lui I V Stalin I Brodsky Portretul lui I V Stalin "Fiecare epocă, fiecare cultură, fiecare ansamblu de obiceiuri și tradiții are propriul mod de viață, propria sa severitate, propria sa frumusețe și propria ei cruzime, unele suferințe i se pare firesc, unele rele pe care le îndură cu răbdare Suferința adevărată, iadul, viața umană devine doar acolo unde se intersectează două epoci, două culturi și două religii" - aceste cuvinte ale lui Hermann Hesse sunt foarte aplicabile epocii totalitarismului Într-adevăr, cea mai tragică a fost epoca celor (să nu mai vorbim, bineînțeles, de victimele directe ale regimului) care nu s-au despărțit de etica istorică a anilor pre-revoluționari Cei care au vrut și au încercat să se încadreze în epocă s-au simțit mai naturali Oamenii căutau acceptarea absolută Uneori a ieșit Iar paradoxul este că această certitudine a fost intensificată tocmai de turbiditatea narcotică a conștiinței Sacralizarea puterii, în spatele căreia se afla măreția socială a patriei și încrederea în unicitatea destinului ei, s-a produs rapid și imperceptibil Nimeni nu a fost scăpat de sentimentul imensității evenimentelor - fie că este vorba despre revoluția mondială care se apropie, "aducerea fericirii tuturor muncitorilor" sau o catastrofă universală În plus, ambele erau destul de iraționale, mai degrabă accesibile credinței decât bunului simț Termenul "realism socialist" atât în Rusia, cât și în străinătate este încă folosit foarte gros Cu excepția filipinei despre părtinirea sa, depravarea și insolvența sa, sau batjocura sa speculativă Sotsartist, nu se spune nimic inteligibil despre doctrina care a jucat un rol semnificativ în viața artistică a unei țări vaste timp de mai bine de jumătate de secol Mitul este dezmințit cu sârguință, fără a fi pe deplin înțeles VII TIME GUERNICA- URSS: saloane politice ale totalitarismului A Drevin Peisaj de stepă cu un cal A Deineka Muncitori din textile În această carte, "realismul socialist" se referă la un strat de cultură în care programul social al regimului totalitar este dominant și în care arta, fără a-și arăta autonomia esențială, rămâne doar un mod de reproducere asemănătoare vieții a unui spectacol pus în scenă pentru a fi pe placul unui o idee politică dată Conștiința exclusivității a fost menținută de reacția Occidentului Acolo, visul egalității și al urii față de bogați nu își pierduse încă ascuțimea, iar un fel de "iubire politică" față de prima "țară liberă care a nimicit pe cei bogați" era în plină floare Chiar și marele sceptic Anatole France a simpatizat cu Uniunea Sovietică și schimbările care aveau loc în ea Prea mult a fost justificat de exclusivitate Alegerea istorică presupune sacrificiu, chiar martiriul în numele viitorului (o temă sacră și familiară pentru cultura rusă), inerție și inevitabilitate MODERNISM Artă din prima jumătate a secolului XX fuga cataclismelor sociale, posibilitatea reconcilierii cu nedreptatea pentru unii azi în numele fericirii universale de mâine Exclusivitatea situației nu este propice pentru sobrietatea gândirii, iar narcotizarea conștiinței a fost un fenomen omniprezent Chiar și cei care nu au acceptat regimul au fost incapabili să-l trateze cu nicio obiectivitate; argumentele lor erau ironie, satira brutală, chiar invectivă (aceasta se aplică, desigur, exclusiv literaturii) Oamenii trăiau într-o lume în care, folosind terminologia lui Mikhail Gefter, Imaginile "nu au ajuns încă" la Concept Iar scopul final - "împărăția libertății" - nu a fost pus la îndoială de nimeni în principiu Ideile de Libertate, Egalitate și Fraternitate nu au fost încă epuizate nici în mintea artiștilor, nici în mintea săracilor, nici în visele inteligenței liberale A Labas În cabina unui avion A Labas Dirijabil VII TIME -GUERNICA- URSS: saloane politice ale totalitarismului L Sherwood Orar Arta presupune să trăiești mai mult decât generația care a creat-o și, firesc, gândește în termenii zilei de mâine Mitologia (spre deosebire de religie) nu implică o gândire alternativă, iar aceste categorii nu s-au întâlnit cu îndoieli eretice Imaginea artistică a utopiei este cea mai importantă parte a istoriei culturii Este puțin probabil ca epocile totalitare să se mândrească cu multe capodopere, dar cu siguranță au fost Și au păstrat imaginea reală a mitului, în care au crezut cu atâta pasiune încât aproape că a încetat să mai fie un mit Atât afirmația, cât și negarea au fost la fel de furioase, patosul a prevalat asupra argumentării Lumea era împărțită în poziții opuse, neumbrite, la fel ca în cinematograful nostru clasic alb-negru (aici există un joc de cuvinte involuntar, dar adecvat) din anii , nu era loc decât pentru răul fără milă ("dușmani de clasă") și virtute impecabilă (eroi revoluționari) Această polarizare, întreținută cu talent de estetică suverană, a contribuit la apariția unui fel de isterie euforică Pentru un artist independent inteligent, un act de demnitate profesională nu a fost atât o căutare artistică a adevărului dureros (ca la Pușkin sau Tolstoi), care nu este niciodată clară, ci o invectivă curajoasă și destul de lipsită de ambiguitate Tendința principală (și aproape omniprezentă) în cultura din acea vreme ar putea fi definită prin conceptul de "romantism totalitar" Nu este doar o chestiune de glorificare încordată, ci mai ales de exaltarea personajelor și a situațiilor Viziunea asupra lumii care stă la baza artei romantismului clasic implică o combinație între sublim și irațional, detașarea de viața de zi cu zi, intransigența morală, o escapadă în lumea legendelor sau a țărilor exotice Transferată în sfera socială a culturii totalitare a secolului al XX-lea, această atitudine produce un utopism arzător, substituind prezentului miraje ale viitorului, o credulitate agresivă față de idoli, o sacralizare grăbită a oricărei gândiri suverane Și asta este alături de suspiciune, cu ură pentru tot ce este străin, pentru orice reflecție Cât despre exotic, era din belșug Acestea sunt vise utopice despre un paradis comunist, expediții polare și isprăvile piloților și, în sfârșit, mai târziu, voluntari sovietici în Spania MODERNISM Artă din prima jumătate a secolului XX A fost latura romantică a totalitarismului pe care artiștii "cel de-al treilea flux" au încercat să o vadă și să o cultive în picturile lor: atletismul, curajul, simplitatea poetică a relațiilor umane Estetica totalitară (ca orice structură crudă) a cerut, de asemenea, sentimentalism, iar hrana pentru asta s-a întâmplat și a fost destul de de încredere Democratismul extern, internaționalismul, egalitatea accentuată a națiunilor și moșiilor - toate acestea au fost cultivate, mai ales sub aspect formal Este suficient să ne amintim cum un copil negru este legănat în celebrul film "Circul", afirmând ura față de rasism și dragostea față de copiii întregii planete Totalitarismul, bazat pe o pragmatică nemiloasă și cinică, nu există fără entuziasmul de masă pe jumătate nebun, fără gândire non-critică, fără scandarea liderilor și încântarea mulțimii Totalita risma sprijină pe cei nedotați, ci pe cei sugestivi și, la rândul său, este susținut de ei Totalitarismul este un moment în care distracția este din abundență (distracția poate îneca frica), când bucuria isterica a vieții de cazarmă întunecă și face ca fericirea umană simplă să fie aproape interzisă Când altceva au cântat atât de mult și dezinteresat? Când ai mai fost convins că suntem "cei mai buni"? "Și nimeni în lume nu știe să râdă și să iubească mai bine decât noi"; "Nu cunosc o altă țară de acest fel în care o persoană să respire atât de liber " (cf "Germania este mai presus de toate") Uimindu-se, oamenii s-au îmbătat nu atât de propria lor fericire, ci de același sentiment de exclusivitate istorică și corectitudine istorică Din despotismul anterior În cazul regimurilor totalitare, totalitarismul se distinge prin ambiguitatea sa Este puțin probabil ca soarta constructorilor piramidelor să fi fost mai ușoară decât soarta prizonierilor din lagărele lui Stalin Dar despotismul egiptean nu s-a îmbrăcat în haine democratice, era implicată lipsa drepturilor unui sclav sau a unui țăran sărac Genocidul lui Hitler a fost declarat cinic, în timp ce genocidul sovietic a fost tăcut cu nu mai puțin cinism Ceea ce s-ar putea numi "salon politic" a apărut pentru prima dată distinct în epoca napoleonică Dacă un salon poate exista sub o varietate de regimuri, atunci sub un regim totalitar, salonul este obligatoriu, ocupă un loc dominant, capătă împreună zahăr și agresivitate Istoria Rusiei este împovărată cu propriul salon politic, la fel cum Germania nazistă este împovărată cu propriul său salon N Tomsky Monumentul lui S M Kirov VII TIME - GUERNICA* URSS: saloane politice ale totalitarismului G Shegal Lider, profesor și prieten Salonul politic în artă (în special, arta plastică) atât educă, cât și "sondează" Elita totalitară formează mituri politice și, observând reacția la acestea, își îmbunătățește propria imagine, propriul model mitologizat Regimul sovietic nu a ghicit imediat după revoluție singura direcție a culturii, și în special a artelor plastice, care i-ar putea potrivi complet Iar filmele achroviene nu au putut apărea cu aceeași viteză ca documentarele și fotografiile Afacerea filmului documentar Eu sunt primul, dar salturi și limite În doi sau trei ani, cronica a devenit jurnalism de film de clasă mondială A fost văzută în toată țara și în străinătate (nu era nevoie de traducere!), a fost urmărită de un telespectator care nici măcar nu știa să citească, un telespectator care nu era în stare să analizeze în profunzime evenimentele și V Efanov Întâlnire a artiștilor de teatru Stanislavsky cu studenții Academiei Forțelor Aeriene N E Jukovski MODERNISM Artă din prima jumătate a secolului XX G Klutsis Poster S Hristoforov Poster ușor părtinitoare de autenticitatea autentică și imaginară a cadrelor de film spectaculoase Textura apropiată a documentarelor și lungmetrajelor a făcut ca orice ficțiune de film și cu atât mai mult "mitologia cinematografiei", absolut convingătoare Vorbele lui Dziga Vertov că cetățenii Rusiei "își vor educa percepția în fața ecranului luminos de cinema" au devenit profetice Paradoxul dramatic al cinematografiei sovietice timpurii este că inovația sa formală uimitoare era în contradicție absolută cu simplitatea mortală și părtinirea totală a conținutului (sinceritatea realizatorilor de film nu este pusă la îndoială aici, ci se remarcă doar lipsa de libertate a viziunii lor asupra lumii) Publicul de masă nu a simțit inovația formală în cinema, deoarece nu exista tradiție în cinema și practic nu era nimic cu care să se compare În plus, plauzibilitatea a fost păstrată Cinematograful, cea mai populară artă, cu toate calitățile sale excelente, a fost inițial lipsit de nuanțe morale și sociale Lumina a orbit, întunericul înspăimântat, mișcarea rapidă a evenimentelor, accelerată de montaj, au atras publicul într-un ritm optimist de nestăpânit, unde nu era timp de reflecție În străinătate, "Cuirasatul Potemkin" a fost perceput ca o formulă inovatoare și genială de film a răscoalei, ca o revelație artistică Captivat de descoperiri de montaj, de ritmuri, de tot felul de revelații formale, privitorul (chiar și cel mai sceptic) nu a observat primitivul rectitudinea intrigii, împărțirea naivă în rău și bine, moralitatea mizerabilă, glorificarea terorii Pentru publicul nostru, sfera cinematografică mitologizată a înlocuit treptat realitatea VII VIMPUL GUERNICA* URSS: saloane politice ale totalitarismului Cinematograful s-a născut practic odată cu revoluția și nu avea rădăcini morale Dar atât literatura, cât și pictura au avut o experiență morală Iar când sistemul "viziunii de film", documentarismul atent aranjat a fost transferat în artele vizuale, a avut loc o înlocuire Privitorul căuta o asemănare reală într-o imagine statică, căuta documentar, asemănare Nu este o coincidență că un critic perspicace, vorbind despre popularitatea expozițiilor Akhrov în rândul unui public larg, a remarcat: " este destul de firesc ca contemporanii să-și vadă modernitatea în oglinda (destinderea mea - M G ) a artei " În secolul al XX-lea, realitatea adevărată este amestecată, sau chiar pur și simplu identificată cu realitatea deja reflectată și transformată de artă Acest fenomen a apărut cu mult înaintea Muzeului Imaginar al lui Malraux Este greu de imaginat arta lui Filonov într-o lume în care încă nu există cinema Nu este vorba despre influența directă - despre prezența "cinematului" în mintea artistică La fel și Petrov-Vodkin cu "tragerea din mișcare", lumea în cădere - toate acestea sunt asemănătoare cu cinematograful, o cameră în mișcare Apropo, afluxul "altă dată" în filmul "După luptă" ( ), unde tehnicile cinematografice sunt sintetizate într-un mod curios cu tradiția rusă medievală Desigur, Filonov nu a studiat cu Rodcenko sau Dziga Vertov Nici măcar nu contează dacă mergea des la cinema Dar a trăit într-o atmosferă dens saturată de memorie foto și film Iar influența subconștientă a structurilor formale ale kinosferei ar putea afecta și unele dintre fundamentele percepției morale a lumii, în orice caz, să le submineze treptat impecabilitatea Iar gradul de autenticitate al imaginii pitorești, fără îndoială, a fost testat de apropierea sa de cinema și fotografie Iar criteriile artistice în artele vizuale au fost falsificate decisiv, deși fără să vrea, în conștiința de masă Alegerea bolșevicilor a fost inconfundabilă Ideologia suverană sovietică, folosind "puterea cinematografiei", a început să introducă în conștiința masei o înțelegere pur Akhrov a realismului Cu toate acestea, spectatorul însuși era pregătit pentru asta Tendințele lui Akhrov de "documentarism artistic" și "realism eroic" erau în cel mai bun contact posibil în conștiința de masă cu adevărul prețios al faptului Faptul lui Akhrov, smuls din contextul dramatic al istoriei reale, a devenit o verigă într-un lanț de creare de mituri care a îngăduit mințile telespectatorilor Reprezentarea unui mit care era identic, așa cum s-ar dori să se gândească atunci, cu viitorul, cu alte cuvinte, estomparea în mintea oamenilor a granițelor dintre viitorul dorit și prezentul imaginar, prezentarea imaginarului ca existent a fost atât vina, cât și ghinionul "realismului oficial" care se contura atunci Au fost, după cum știți, cozi la expozițiile Akhrov, iar recunoașterea majorității a fost percepută ca o adevărată recunoaștere Multe din ceea ce nu era deloc adevărul vieții era un fel de adevăr al unui vis, un vis de eroism, noblețe, curaj Pe atunci, guvernul bolșevic nu se amesteca în artă și nu avea niciuna MODERNISM Artă din prima jumătate a secolului XX preferințe speciale Noua estetică se naște încă liber, la intersecția căutărilor formale și a ideilor narcotice ale revoluției, în care artiștii iubitori de libertate credeau din timpuri imemoriale Dar ochiul suveran atent a urmărit cu o predilecție deosebită orice artă la scară largă care poartă o adevărată tragedie și metaforă profundă S-a menționat deja că picturile sunt acum venerate ca clasice, departe de optimismul de serviciu, "Moartea comisarului" de Petrov-Vodkin ( , Muzeul Rus) și "Apărarea Petrogradului" de Deineka ( , Galeria de Stat Tretiakov) ) au fost practic ignorate de criticile oficiale și nu au fost remarcate de primele apărute apoi prime Lirismul a spus cumva la revedere, tragedia a fost respinsă Tendința "salonului politic" mitologizat, cel mai încurajat de autorități, îmbina tradiționalismul naiv, un anumit nivel de excelență academică și un fel de splendoare sumbră Dacă nu se poate spune că acesta corespundea gustului publicului de masă, întrucât acest gust nu fusese încă format, atunci corespundea pe deplin atitudinilor civile și sociale ale conștiinței medii Desigur, a existat o pictură destul de oficială, de exemplu, portrete ale liderilor aceluiași Isaac Brodsky Dar a vedea în ea doar un triumf sumbru al esteticii totalitare, poate, ar fi frivol Reprezentarea regilor și a președinților în formele salonului academic tradițional nu este nouă; a existat în toate regimurile și în multe țări și a fost cu greu supusă unei schimbări de stil Cu toate acestea, portretele liderilor de atunci erau aproape întotdeauna profesionale și uneori subconștient sincere Este suficient să aruncăm o privire mai atentă asupra portretului lui Stalin, executat de Nikolai Andreev ( , Galeria de Stat Tretiakov), autorul portretului canonic, nu atât de măgulitor, cât strict patetic, în felul său excelent al lui Lenin Nepoliticonia sufletească și agresivitatea dură vin prin respectabilitatea reținută a tiranului Este foarte posibil ca "liderul" din desenul lui Andreev să fi fost perceput de publicul de atunci pur și simplu ca un personaj puternic și sever, dar în distanța temporală, sinceritatea portretului este dincolo de orice îndoială Nu este vorba despre curajul civic al artistului sau despre dorința lui de expunere Brutalitatea nu a intrat în conflict cu admirația cultului Lucrurile cele mai de salon și oficiale au devenit uneori capodopere datorită impersonalității lor, fricii de a fi individuale Tabloul "Lenin în Smolny" de I Brodsky ( , Galeria de stat Tretiakov), cu calitatea sa fotografică persistentă, este perceput destul de natural în contextul artei mondiale: în mare măsură, căutări stilistice similare i-au ocupat pe americani - adepți ai hiperrealismului Impersonalitatea accentuată (atitudinea personală a artistului față de personaj și situație este complet absentă) creează o atmosferă de cult(tm), sacred(tm) Sacramentul obiectiv al faptelor și al habitatului liderului este interpretat ca un proces veșnic în desfășurare, în care oricum totul este prețios - de la profilul ascuns de penumbră până la pliurile de pe husele de mobilier Dacă David în "Moartea lui Marat" a transmis complotul, stilizându-l ca o apoteoză în antichitate VII VIMPUL PENTRU GUERNICA URSS: saloane politice ale totalitarismului tragedie, a ridicat scena crimei la un catharsis divin, atunci artistul sovietic demonstrează că realitatea cotidiană a acțiunilor lui Lenin este deja un eveniment care nu trebuie înțeles și nici măcar glorificat Nu are nevoie de intriga, caracter, intriga A fi lider evocă, hipnotizează, arta nu are nimic de-a face acolo unde faptul este sfânt și canonic În acest sens, pictura lui Brodsky poate fi percepută ca un fapt cu totul special al artei, din care se retrage însăși esența artei - individualitatea, intonația plastică Imaginea este identică cu realitatea în măsura absolută în care este posibil Este greu de găsit o întruchipare mai adecvată și mai magistrală a principiilor "artei realiste", așa cum este înțeleasă de ideologia sa oficială Desigur, au existat excepții înduioșătoare, nu lipsite de forță poetică Acesta este un fel de primitiv pro-sovietic, exprimat într-un limbaj profesional, dar cu o conștiință naivă, care, totuși, nu este lipsită de un anumit umor (Efim Cheptsov, "Întâlnirea unei celule rurale", , Galeria de stat Tretiakov ; Boris Yermolaev, "Krasnoflotsy", , Muzeul de Stat al Rusiei) Chiar înainte de , artele vizuale sovietice erau conectate organizațional într-o anumită măsură cu Armata Roșie Comisarul Poporului al Marinei M V Frunze s-a ocupat într-un fel de artiști, dar a făcut-o în spiritul liberal al anilor Când comisarul poporului, care a murit în împrejurări neclare, a fost înlocuit de K E Voroshilov, natura tutelei s-a schimbat și ea Ideea, desigur, nu este în personalități - în situații care au determinat alegerea personajelor istorice Este suficient să privim pictura de V Sva-rog "K E Voroșilov și A M Gorki în galeria de tir a Casei Centrale a Artelor" ( , Muzeul Central al Forțelor Armate, Moscova): Comisarul cu simpatie iubitoare și un zâmbet binevoitor îl privește pe bătrânul scriitor, stânjenit de incapacitatea sa De la începutul anilor , țara trăiește în așteptarea tensionată a unui război - cu siguranță unul dificil (cel mai probabil ar fi trebuit să aducă o revoluție mondială) și, desigur, victorios S-a creat o atmosferă specială de "aşteptare ceremonială a unui război dificil şi a unei mari victorii" Împreună cu încrederea într-o victorie timpurie, cu puțină vărsare de sânge și pe teritoriu străin, cultul Armatei Roșii a fost implantat cu pricepere și chiar poetic Tot acest amestec de abnegație și aroganță, entuziasm sincer și demagogie, curaj și joc muscular încordat - era și o tragedie a vremii, întrucât adevărul era discreditat de o putere imaginară plăcută Încrederea oarbă și suspiciunea la fel de oarbă au justificat și intensificat calitățile polare ale unei persoane: atât capacitatea de a face o ispravă, cât și toleranța față de denunț O persoană care caută un inamic în propriul său mediu se simțea ca un erou, ca un antifascist O euforie sumbră nu a putut să nu surprindă cinematograful, urmat de pictură Măreția puternică și terifiantă a colosului imperial a fost în mare măsură poetizată de fotografia magnifică și total părtinitoare a anilor Fondată în de Gorki, revista URSS at a Construction Site a fost un generator perfect de estetică triumfătoare Pozele au fost MODERNISM Artă din prima jumătate a secolului XX roșu - sunt încă cunoscute, machetele sunt îndrăznețe și spectaculoase, imprimarea pentru acea perioadă este extraordinar de bună Țara era privită într-o oglindă romantică măgulitoare, în spatele amalgamului opac al căruia nu se putea vedea teribila realitate a lagărelor, dar care reflecta perfect atât de mult cu care țara putea fi cu adevărat mândră În a doua jumătate a anilor , a început să apară o "lumină" specifică sovietică, "viață înaltă" socialistă În acest sens, tabloul lui V Efanov, cunoscut pe atunci, "Întâlnirea artiștilor Teatrului Stanislavsky cu studenții Academiei Forțelor Aeriene N E Jukovski" ( , Muzeul Rus), cu tot "triumful" său rămâne un document curios Este chiar de remarcat faptul că în timpul vieții sale K S Stanislavsky a avut un teatru numit după el însuși (precum Meyerhold), care, aparent, nu i-a șocat pe regizorii celebri Liderii militari de top - parțial promotori recenti, parțial foști "experți militari", parțial doar militari foarte talentați (dintre care majoritatea, după cum știți, au murit în lagăre) - au fost primiți de bunăvoie în casele inteligenței creative Și această nouă înaltă societate a creat o suprafață strălucitoare a vieții metropolitane, noi criterii de secularism, democratice și rigid reglementate în același timp Și orice "lumină" intensifică salonul și miturile, deoarece este înclinată spre confortul social și conformism, deoarece chiar și oamenii demni, intrând în relații condiționate seculare, tind să-și medieze poziția etică Cât despre problematica "artă-artă" direct, aceasta avea o semnificație cu totul specială în pictura sovietică Țara practic habar nu avea ce era cu adevărat războiul Și, desigur, atenția a fost îndreptată de la bătăliile imaginare la eroii lor foarte reali, în primul rând către comandanții eroici Practic, nu au existat încercări serioase de a scrie o imagine de luptă la scară largă despre războiul modern în anii Eroii mângâiați și victimele uitate au fost un fundal excelent pentru o imagine concentrată a unui singur purtător de glorie În mod curios, Stalin nu a devenit acea persoană în anii Scenariul salonului militar-politic a fost dezvoltat destul de subtil, deși, poate, parțial intuitiv În , Stalin l-a nominalizat pe Voroshilov în fruntea spectacolului militar-politic Principalul militar al țării a fost un om curajos, dar obișnuit Portretele lui nu au fost mai puțin populare și, desigur, acest lucru nu ar fi putut fi un accident Aici apare imaginea unui erou militar, iubit de conștiința de masă Ceea ce era nevoie era o "alternativă ceremonială" la portretele reprezentative ale generalilor și regilor dezavuați O astfel de popularitate, desigur, a fost sancționată de Stalin și bine gândită Armata Roșie, condusă de un mareșal strălucit și de un om obișnuit, nici măcar marcată pe portretele oficiale cu sigiliul înțelepciunii statului, sau mai degrabă, nu armata în sine, ci formidabilul și maiestuosul mit despre ea, a cerut o altă figură ca echilibru și principiu inspirator Figura unui om modest care a păstrat VII TIME -GUERNICA- URSS: saloane politice ale totalitarismului A Gerasimov Stvlin și Voroshilov la Kremlin asceză revoluționară, implicată în cea mai înaltă înțelepciune, pentru care sclipirea beteală a galoanelor, "diamantelor" și comenzilor era un fundal extrem de favorabil Astfel de exemple sunt familiare istoriei Pe fundalul uniformelor de mareșal brodate, "haina de camping" a generalului Bonaparte și apoi a lui Napoleon I, împăratul francezilor, arăta uimitor de impresionant Hitler purta o uniformă cu o singură cruce, fără epoleți sau însemne Armata era o armată muncitorească-țărănească, dar disciplina estetizată a paradelor, uniforma dandy a făcut-o într-o oarecare măsură o parte de elită a societății Liderul însuși a rămas "la fel ca toți ceilalți", "simplu și accesibil", în același "Stalin", cizme moi, într-o șapcă fără cocardă și, bineînțeles, fără ordine Fețele de deasupra butonierelor mareșalului pot fi schimbate, dar cele ale căror fețe nu erau obișnuite au fost deja distruse de Stalin Simplitatea liderului a fost o realizare fundamentală și esențială a iconosferei totalitare, pentru care armata și Voroșilov au servit ca o parte importantă a acompaniamentului În , pictura "I V Stalin și K E Voroshilov la Kremlin" de A M Gerasimov (PT), percepută ca o parafrază îndepărtată a celebrului episod din "Pâine" de A N Tolstoi, care descrie mersul acelorași personaje sub gloanțele albilor Poza a avut un mare succes de public, provocat, desigur, în mare măsură de succesul eroilor pânzei înșiși (altfel nu ar fi fost replicat în milioane de exemplare) Devenită canonică, tabloul nu mai poate fi "retras" din istoria artei ruse Poza lui Gerasimov are însă profesionalism și chiar unele impresionante MODERNISM Artă din prima jumătate a secolului XX tew Ea a realizat în mod convingător ceea ce s-ar putea numi "reprezentare în masă a situației politico-morale" Contrastul unui mareșal deștept în stele și galoane cu o figură modestă a altuia, persoana principală, într-un pardesiu modest, fără însemne, cu o privire profetică și o țeavă neschimbătoare în mână, a fost găsit inconfundabil Acest tablou este departe de singurul exemplu de artă capabil să provoace, cu dominația ei sumbră, euforia sumbră și optimismul crud și neclintit Este imposibil să negați importanța pentru istoria artei a tabloului, deși neartistic, dar exprimând destul de adecvat ideea de timp a majorității Cea mai puternică funcție compensatorie a fost caracteristică artei încă din timpuri Probabil că așa a fost și minunatul monument "Femeie muncitoare și fermă colectivă" de Vera Mukhina ( ), cu această explozie de încredere, străină de orice stil de salon Regimul inuman al faraonilor nu împiedică posteritatea să le admire statuile și arta în general Desigur, situația de acolo nu era atât de insidioasă, ci primitiv de simplă, dar arta rămâne artă Funcția compensatorie a artei a fost realizată, totuși, mai des în lucrări nu atât de semnificative din punct de vedere artistic, cât de izbitoare în imaginație Ideea de a construi un palat gigantic al sovieticilor pe locul aruncării în aer a Catedralei lui Hristos Mântuitorul din Moscova a devenit o acțiune social-ateistă grandioasă deja în mintea oamenilor, chiar înainte de a fi cunoscute primele schițe ale întruchipării sale arhitecturale către autorii lor Palatul sovieticilor a fost conceput și proiectat ca o structură ciclopică culminată de o statuie gigantică a lui Lenin Palatul a fost o realitate a conștiinței sovietice, fără a deveni o adevărată clădire, întrucât socialismul și comunismul au intrat în viața de zi cu zi a cetățenilor URSS, rămânând doar un mit Înainte de proiectele Palatului Sovietelor, oamenii nu erau atât de mult admirați, ci timizi Deși este imposibil să nu observăm că profesionalismul, dacă nu al unui design general, pretențios faraonic, apoi al proiectelor de interior, a fost inventiv și profesionist cu eclectism Pentru a nu fi suspectat de formalism, singura cale de ieșire este să inventezi faptul, să spunem simplu, să falsificăm "Prevestește viitorul și exprimă-l într-o imagine", adică "fă un basm să devină realitate" (doar în artă, desigur) Și din moment ce toate "ismele" cu excepția realismului socialist sunt excluse, rămâne același salon salvator, chiar mai mitologizat decât înainte Tabloul lui V Efanov "Neuitat" ("Întâlnire de neuitat") din (TG) a fost canonizat, ca să nu mai vorbim de numitul tablou al lui Gerasimov Ei și alții nu sunt în discuție, la fel cum sunt în discuție cei care au fost acuzați fără discernământ de formalism Multe trebuie luate în considerare pentru a înțelege de ce, cu excepții foarte rare (cu excepția unor alegorii din Filonov și din ciclul țărănesc al lui Malevici, și chiar și atunci a celor foarte vagi), nici în cea mai independentă artă, imaginile nu au apar care au fost cel puțin cumva adecvate temelor cărți care au fost scrise și nepublicate, poezii care au fost doar citite cu voce tare din memorie și învățate pe de rost Neînțelesul întunecat al cântării VII VIMPUL "GUERNICA" URSS: saloane politice ale totalitarismului A Gerasimov Stalin și Voroșilov la Kremlin (detaliu) iar munca oficial exaltată poate fi văzută mai degrabă în acele lucrări în care artiștii cu greu intenționau să investească nici măcar o mică parte din pesimism - A Deineka "Muncitori din textile" ( , Muzeul Rus), P Filonov "Toboșari la fabrica Krasnaya Zarya" ( , cronometrare) Conștiința artistică a celei de-a doua jumătate a anilor era în pierdere Estetica triumfătoare (până în a doua jumătate a anului ) a fost plantată într-un mod diferit MODERNISM Artă din prima jumătate a secolului XX b Shaikhet Lampa Ilici direct, așa cum li se pare astăzi istoricilor care se străduiesc să transforme arta totalitară într-un fel de monolit teribil și amuzant Adevărat, despre "înfrângerea formaliștilor" s-a vorbit ca o chestiune de mult rezolvată, numele maeștrilor care s-au înscris în numărul lor nu au mai fost menționate în presă, lucrările lor nu au fost expuse, precum și mulți alții care pur și simplu au susținut profesionalism si in acelasi timp independenta Dar pe lângă aceasta, într-o presă specială, "metoda impresionistă" era considerată în continuare ca un fenomen, deși discutabil, dar deloc util; A Osmerkin a scris despre rolul culorii în construcția spațială a imaginii; S Gerasimov a fost certat doar ușor pentru "schița lui impresionistă" Dar "faptele negeneralizate" deja provocau îngrijorare Acest lucru este atât de înțeles: documentarul ar putea fi periculos și nu suficient de triumfător Iar criticul semioficial este consternat: " realismul socialist la noi se îngustează și se simplifică uneori presiunea faptului este uneori dusă la exces arta se sufocă sub această presiune Faptul (documentarea), înțeles pasiv și pedant, îl îngăduie pe artist Sosise vremea să insufle în naturalismul sec al aripii achroviene mugurii poetici de optimism agresiv Dar aici au început îndoielile: "Artistul-poet, artistul-filosoful se străduiește să prezică viitorul nostru în timpurile moderne și să-l exprime în tabloul său Dar acest lucru îl îndeamnă deja să depășească limitele acestui fapt, să introducă fantezia în artă, un joc al imaginației Aceste abateri "de la natură" corespund principiilor realismului socialist? Este posibil, până la urmă, să ajungem la simbolism în acest fel Este simbolismul acceptabil? Romantismul este permis?" Orice încercare de a păstra dreptul la o individualitate plastică (doar plastică, deloc ideologică) l-a condus pe artist viii TIMP •GUERNICA URSS: saloane politice ale totalitarismului în notoriul "turn de fildeș", doar că s-a închis nu din interior, ci din exterior, și ce fel de fildeș există Nu e vorba de represiuni, printre artiști nu erau atât de numeroși ca printre scriitori, doar despre sărăcie , lipsa drepturilor, uitarea forțată Cineva s-a mutat involuntar "în altă parohie", a început să se angajeze în ilustrație (ei bine, dacă cu pasiune, și nu doar de dragul unei bucăți de pâine) sau lucrări de proiectare Cea mai independentă tendință a anilor și chiar a anilor este în mod natural considerată avangarda clasică Dar aici apar multe contradicții, iar o icoană istorică clară - avangarda oprită în fugă împotriva oficialității triumfatoare - este oarecum întunecată După , după cum se știe, majoritatea maeștrilor avangardiste au ocupat mai degrabă poziții bolșevice și practic nu s-au separat de revoluție Gândirea autoritară nu era deloc străină avangardei în sine, care ulterior a suferit atât de teribil de pe urma ei Amploarea talentului și rolul lui Malevici sau Filonov în arta mondială nu dau motive să uităm de intoleranța și fanatismul marilor maeștri, de incapacitatea lor de a recunoaște valoarea artei alternative, de ura lor mohorâtă față de dizidenți Bolșevismul este mai vechi decât stalinismul Într-adevăr, avangarda a fost oprită, sugrumată, călcată în picioare Fie că era atunci, în anii declanșării represiunilor, felul în care pare de la distanța noastră istorică, modul în care îl percep generațiile sale, lipsit de contactul direct cu epoca formării culturii sovietice, este o altă chestiune Artiștii de avangardă erau maeștri de o cu totul altă scară decât akroviții, care erau marcați de timiditatea căutării și cel mai adesea de talentul modest Dar ipotetica victorie a avangardei, dacă s-ar fi întâmplat în Rusia, cu greu ar fi dus, de asemenea, la diversitate și libertatea artei Inconciliabilitatea pozițiilor, politizarea rigidă și nedorința hotărâtă de a recunoaște pluralismul tehnicilor plastice ca o normă necesară a vieții artistice au făcut inițial imposibilă dezvoltarea modernismului și postmodernismului înalt în Rusia Cu atât mai important este să vedem în arta sovietică, polarizată ideologic, a anilor , nu doar confruntarea obișnuită dintre avangarda persecutată și oficialitatea triumfătoare Dar atât semnificația, cât și demnitatea "al treilea flux", acea tendință deja menționată, care, deși menținând o semnificație strictă, chiar maiestuoasă, a rămas totuși în umbra figurilor cu adevărat grandioase și "zgomotoase" ale avangardei Adevărat, tocmai acești maeștri, a căror artă, datorită relativității lor obiective, nu a fost supusă unor represiuni directe, acum se obișnuiește să le reproșeze conformism aproape direct Iată din nou introducerea ridicolă a criteriilor etice asistorice actuale în realitatea complexă a anilor Probabil, S Adlivankin, genial în felul său, care în a pictat pictura "Premiul (În Donbass)" (Muzeul de Artă, Saratov) destul de în spiritul "Jolly Fellows", nu a fost mai puțin sincer decât Yu Olesha în dorinţa lui de a nu mai iubi pe Kavalerov Desigur, ar fi naiv să vedem în "al treilea flux" libertate totală de situația politică Ce deja MODERNISM Artă din prima jumătate a secolului XX notat mai sus, într-un timp totalitar, toată lumea depinde de asta Nicio robinsonade profesionale nu i-a salvat pe artiști de dorința de a-și iubi timpul și de a se regăsi în el Măria militară și cultura fizică au pătruns chiar și în lumile lirice închise ale lui Rusakov și Pochtenny, ca să nu mai vorbim de Labas și cu atât mai mult de Samokhvalov Și uriașul, acum aproape uitat, polipticul lui Luchișkin "Ziua Constituției" ( x cm), scris în , cu străini entuziaști cu sportivi, festivități pe Dealurile Vrăbiilor, scris, de altfel, ușor și măiestesc, cu entuziasm sincer "Nu poți scădea, nu vei adăuga", doar că nu era nimic rușinos și conform, așa de firesc este efortul de a evita "o dispută fără rezultat cu secolul" Mai mult, până la urmă, chiar a existat o "poezie a marilor proiecte de construcție" dragă inimii artistului Și au fost artiștii din "al treilea A Samohvalov Fată într-un tricou streams" au fost relativ puțin afectate de schimbarea bruscă a artei sovietice care a avut loc în și care, spre deosebire de anul , este cu greu menționată în istoria artei Vorbim despre împlinirea a șaizeci de ani a lui Stalin Direct pentru artă, aceste zile au avut consecințe grave Ideea, desigur, nu este în Premiile Stalin (mai târziu - Premiile Stalin), stabilite anul acesta, nici măcar în fluxurile doxologiei, care și-au pierdut orice logică Cel mai important eveniment a fost expoziția "Lenin și Stalin în arta populară", deschisă în februarie la Muzeul de Arte Frumoase din Moscova Trebuie să presupunem că semnificația sa fundamentală a fost mult mai semnificativă decât expoziția complet canonică, deși convulsiv loială "Stalin și oamenii țării sovietice", deschisă în același an la Galeria Tretiakov A fost o grandioasă provocare politică și estetică, ale cărei consecințe cred că nu au fost încă apreciate de istoria artei A devenit o frontieră definitivă, iar schimbările în arta rusă după sunt evidente Dacă înainte orice imagine a lui Lenin, și cu atât mai mult a lui Stalin, a fost verificată cu atenție, atunci această expoziție a fost tratată cu umilință gânditoare: cum se poate merge împotriva elementelor admirației populare La urma urmei, acest element VII TIMP ■ GUERNICA- URSS: saloane politice ale totalitarismului Plviat trebuia să devină un deget arătător nerostit pentru profesioniștii care păstrau încă un aspect sobru Este suficient să privim fotografia sculpturii, realizată de muncitorul G Petin, "Stalin și Voroșilov pe front" - un exemplu uluitor de mitologizare a conștiinței unui artist autodidact, transformarea reală a oficialității estetica triumfătoare în kitsch-ul cel mai primitiv Chiar și nașterea artei de masă în URSS a fost legată de politică Stalin nu mai este un înțelept posomorât Îmbrăcat într-o Budyonovka și un pardesiu fluturând, el îi face semn cu un gest napoleonian către Budyonny care stă liniștit pe câmpul de luptă Acesta este fundamentul viitoarelor filme postbelice precum The Oath ( ) sau The Fall of Berlin ( ) Mitul a dobândit adevărul incontestabil al zpos-ului, adică o sursă practic istorică Liderul ar putea certa un scriitor sau un artist profesionist pentru lingușire excesivă, dar, desigur, nu s-ar certa cu oamenii Trebuie să presupunem că tocmai această expoziție, emoționantă și tragică în felul ei, creată de mâinile unor oameni hipnotizați de un basm periculos, a avut un efect negativ asupra artei profesionale Atunci a apărut o avalanșă de opere de ficțiune măgulitoare și prost executate Tema sfântă a justificat totul Felul în care Georgy Ryazhsky, autorul unor pânze vii și artistice Delegat ( , Galeria Tretiakov) și Președinte ( , Galeria Tretiakov), a scris lui Stalin în , este dovada unei degradări complete și a unei umilințe entuziaste Totul se schimbă brusc și trist E Dzigan, care a regizat We Are from Kronstadt ( ), a devenit în unul dintre autorii filmului Dacă mâine este război, o utopie cinematografică despre atotputernicia Armatei Roșii, izbitoare în naivitatea sa agresivă și mulțumită de sine Acum este înfricoșător să ne gândim la câte morți într-un război adevărat a contribuit o asemenea legendă Aici, însă, este ușor să ajungem la o interpretare Sotsartist a istoriei Nu este atât de simplu Vagul conceptelor de admisibil era la acel moment aproape total Scenariul filmului "Greșeala inginerului Kochin" ( ), care exprimă suspiciunea și cekistii viteji, a fost scris de Yuri Olesha, unul dintre cei mai persistenti și nobili scriitori, pe baza piesei fraților Tur Mare frică, condusă de asta da, departe de toată lumea, dar simțită vag de mulți, a intrat în conștiință, mai degrabă chiar în subconștient, treptat, uneori nici nu a interferat cu artiștii, au scris peisaje eterne sau naturi moarte, au încercat să iubească viața așa cum era, - "vremurile nu alegi", și de fiecare dată poți trăi cu demnitate MODERNISM Artă din prima jumătate a secolului XX Pânzele și statuile uriașe nu au mai fost privite, calitățile lor artistice nu au mai fost apreciate, au devenit un dat, un ritual vizual, iar portretul liderului care plutea pe cer deasupra Moscovei era o notă de veșnică solemnitate optimistă, o notă reconfortantă printre zvonuri înspăimântătoare și realitate cumplită Imaginea lui Stalin a fost excelent pusă în scenă de artiști sensibili A evoluat treptat, iar această mișcare sinistră încă așteaptă să fie explorată, din nou nu din punctul de vedere al Sots Art, ci din punctul de vedere al adevăratei istorii a relației artei cu politica Regia a fost într-adevăr anulată Chiar și faptul că fantomele statuilor sale gigantice stăteau invariabil în spatele figurii esențial nedescrise a liderului a subliniat faptul că liderul era mai modest decât imaginile sale Fața conducătorului stătea la pândă pentru o persoană peste tot, el a devenit un martor al muncii și zilelor sale, un spion, o sperietoare și o speranță secretă În acest sens, cei doi ani de dinainte de război după aniversarea lui Stalin s-au dovedit a fi o perioadă de declin decisiv (deși nu universal) pentru artă Nu există nicio îndoială că hotărârea este departe de a fi nouă în ceea ce privește faptul că dictatura distruge art Fără libertate, arta nu trăiește, dar activitatea artiștilor continuă, iar lucrările lor, păstrând anumite virtuți în măsura talentului și profesionalismului lor, se transformă în mod firesc într-un simplu document Ca orice text scris sub presiunea circumstanțelor sau sub dictare Astfel, orice artă totalitară devine în mare măsură un fapt de istorie, valoros în felul ei Singura problemă este că documentele artistice, confirmând în unanimitate cutare sau cutare faptă, nu măresc decât gradul de încredere al istoricului, dar într-o măsură mai mică - propria lor valoare Totuși, totul este stocat în arhive, oricât de triste și monotone ar fi "unitățile de stocare" Pentru Europa sinceră și liberală, noua Expoziție Mondială a fost văzută ca un spațiu pentru arte și gândire liberă Și Rusia - a mărturisit cu adevărat multe lucruri prin expunerea sa, dar puțini oameni au înțeles atunci că majoritatea covârșitoare a standurilor erau "documente dictate", care au o valoare mult mai mare pentru istoric decât pentru privitorul de la expoziție A spune că pavilionul lui Iofan și sculptura lui Mukhina au fost un eșec decisiv, așa cum au constatat mulți critici și artiști occidentali , nu ar fi corect Există puține lucrări în istoria artei sovietice care, cu un sentiment atât de neîndoielnic al stilului și măreției și un profesionalism atât de neîndoielnic, ar realiza ideea utopică a triumfului muncii libere și vesele Funcția compensatorie a artei, destul de comparabilă cu rolul lui David Marat, este evidentă aici Un calcul excelent al efectului monumental, în care sculptura este citită dintr-o privire VII TIME -GUERNICA- distanțe lungi și puncte de vedere diferite, o viață lungă în rusă nu numai ideologică, ci și iconosfera artistică vorbește cu tărie în favoarea meritelor sale plastice neîndoielnice Mai mult, capacitatea Verei Mukhina, a cărei soartă este marcată de represiuni și de a cărei sobrietate în raport cu regimul se poate fi sigur, de a crea o imagine atât de romantică a mitului stalinist demonstrează încă o dată că un sentiment de exclusivitate, încredere într-un idee, chiar dacă astăzi este discreditată, poate sta la baza unei lucrări de amploare (cruzimea faraonilor nu interferează cu atitudinea entuziastă față de arta pe care o programau) Faptul că pavilionul german s-a dovedit a fi plastic mai semnificativ decât cel sovietic nu este un fenomen ideologic, cu atât mai puțin artistic, ci unul politic Albert Speer, favoritul lui Hitler, practic arhitectul-șef al Reich-ului, a recunoscut că s-a familiarizat în secret cu proiectele pavilionului sovietic , ceea ce i-a permis să construiască o clădire care domină clădirea lui Iofan și să ridice vulturul imperial forjat deasupra Mukhinului grup Arta oficială a celui de-al Treilea Reich, pe care ultimii istorici o compară pe bună dreptate cu arta realismului socialist, izbind de fapt prin asemănarea patologică a altor picturi (a se vedea numeroasele exemple date în faimosul studiu al lui Golomshtok și alte publicații), diferă, bineînțeles, din ea în multe calități: în ea avea mai multă mitologie, stăpânire rasială transcendentă (în Uniunea Sovietică aceasta a fost înlocuită cu lupta de clasă), a existat un fel de erotică înghețată, în care comploturile sexuale erau jucate de Siegfrieds modernizați în Wehrmacht uniforme și valchirii complet moderne Cu toate acestea, înfățișând viața "oamenilor de rând", arta oficială a URSS și a Germaniei a fost înfricoșător de asemănătoare: muncitorii care ascultă la radio pe Hitler sau Stalin par acum gemeni în picturile anilor În interpretarea liderilor, diferența era și mică, însă, s-a întâmplat ca Hitler să fie scris într-o imagine aproape mitologizată, cu patos în spiritul Nibelungenului (H Lanzinger "Standard Bearer", b d , Center for Military) Istoria Armatei Statelor Unite, Washington), dar patosul a rămas aproape Doar arta Italiei fasciste și-a permis o convenție post-futuristă (A Ambrosi, "Portretul lui Mussolini", , Muzeul Aeronautic "Gianni Caproni", Trent; sau Gerardo Dottori, "Portretul Ducelui" Muzeul de Stat of Modern Art, Milano), unde șeful liderului există în "spațiul aeronauticii" cu avioane și avioane, sau "Duce" - un bust al lui Mussolini de Filia, Oriani și Rosso ( ) pentru sala Guvernului Consiliul, unde într-o grămadă spectaculoasă MODERNISM Artă din prima jumătate a secolului XX X Lanzinger purtător de stindard volume amenințător de ritmice, aproape abstracte, se ghicește o față grea sub cască, deși în general sculptura dă impresia unui monstru blindat - vehicul militar dintr-un film științifico-fantastic În general, trebuie remarcat faptul că ideologia oficialității italiene a fost relativ flexibilă, întrucât politica fascismului s-a schimbat, de la sprijinirea futuriștilor la orientarea accentuat creștină (în , a fost semnat Tratatul de la Lateran între Vatican și Italia, în alte cuvinte, între Mussolini și Papă) și deschise VII VIMPUL PENTRU GUERNICA rasism - afirmarea "spiritului și măreției rasei italiene" înainte de război Semnificația sumbră a pavilioanelor pseudo-clasice ale ambelor state totalitare încă nu a echivalat cultura nazistă cu cea sovietică în ochii publicului Mai ales la Paris, unde Gide și-a publicat noua carte, care revizuiește impresiile călătoriei sale în URSS Susținătorii Frontului Popular din Franța, antifasciști, republicani spanioli, după cum spuneau ei, plângând în fața Guernicai - toți acești oameni, care au rămas devotați ideilor de libertate, atunci încă asociați cu Uniunea Sovietică, au încercat în mod firesc să găsească în pavilionul sovietic ceea ce se poate găsi întotdeauna în tărâmul utopiei spectaculos servite Și grupul lui Mukhina cu demnitate și, fără îndoială, a deschis impresionant intrarea în altar în așteptarea credincioșilor Între timp, expoziția nu era deloc săracă în opere de artă semnificative Fernand Leger a lucrat pentru ea, decorand multe pavilioane ei, André Lot (panoul "Gaz" pentru Palatul Descoperirilor), Gino Severini, Mario Sironi, Sonia și Robert Delaunay, Genevieve Galliber au pictat Palatul Aeronauticii, Marcel Gromer a realizat o "frescă ceramică" în pavilionul Fabricii Sevres , Raoul Dufy a interpretat pentru expoziția Palatului Electricității și Luminii este un panou colosal ( x m) "Zâna Electricității" Această ultimă lucrare, care la acea vreme nu i-a adus autorului succesul pe care îl merita (iluminarea și expunerea nereușite, fotografiile supraviețuitoare arată că transformatoarele gigantice, amplasate și iluminate foarte eficient, ascund pictura), a reprezentat totuși o alternativă extrem de semnificativă la arta părtinitoare a regimurilor totalitare MODERNISM Artă din prima jumătate a secolului XX Patosul furiei și al acuzației, șocul ticăloșiei fără precedent atunci, nu l-au împins pe Picasso la abordarea materială, documentară, de care era capabil el, cu înclinația spre schimbarea stilurilor și capacitatea de a portretiza creaturi complet antropomorfe Orice specific într-un astfel de complot ar fi provocat groază și șoc, dar nu și sentimentul unei lumi explodate și idei despre ea, care l-au ocupat mult mai mult pe artist Poate că, pentru prima dată în arta modernă, a apărut o imagine reală a unei conștiințe explodate, iluminată și ruptă în bucăți de debutul inexistenței Artistul a privit acolo unde nimeni nu a privit, a înfățișat ceea ce este vizibil doar în momentul morții și dispare odată cu moartea Ceva pe care cei vii își pot imagina doar Imaginarea, însă, nu este suficientă Trebuie să convingem publicul că așa este Picasso a atins realitatea absolută a convenționalității absolute În fața privitorului nu este un oraș care pier în sânge și cenuşă, ci un fel de "apocalipsă a conștiinței" Viziunea interioară, trezită în urmă cu treizeci de ani pe vremea "fetelor din Avignon", devine necondiționată și dă calitățile imaginare și conduse ale realului "Nekuya" lui Jung (chemarea umbrelor morților) este mai vizibilă ca niciodată, iar "katabasis eis antron" (mersul înăuntru) este mai important ca niciodată Dar aici este mai mult decât o metaforă plastică îndrăzneață: aici lumea ireală pare să se cutremure, să țipe Corpuri sparte, fragmente de statui, obiecte, fantome ale animalelor, o lampă electrică care clipește în subsol ca ultima viziune a soarelui - toate acestea sunt acum percepute ca profețiile lui Hiroshima Mai mult, umbre, parcă amprente ale oamenilor incinerați Poate un singur artist de la mijlocul secolului, deși parțial, dar încă comparabil cu Picasso din vremea Guernicai într-un sens al tragediei istoriei reale Dacă excludem operele ideologizate de persuasiune totalitară, atunci artiștii de după satirele lui Gross nu au perceput cu greu războiul și politica ca motive demne Este vorba despre Chagall Este puțin probabil ca pânza "Revoluția" ( , NMSI TsP) să se bazeze doar pe trecut, la acea vreme cataclismele politice din trecut erau cu siguranță percepute prin prisma zilei de astăzi O vacanță mohorâtă în centrul căreia Lenin, ca un clovn de circ, ține mâinile, înconjurat de personaje eterne Chagall, inclusiv Chagall însuși cu Bella, și o capră, și soldați, și iubiți și muzicieni Este ceva fără îndoială sinistru în această scenă, actoria de aici nu este metaforică, ci transferată în sufletele tulburate ale personajelor, absurditatea Războiului Civil se simte aici implicit, poate chiar mai puțin atunci Un an mai târziu, scrie The White Crucifixion ( , Art Institute, Chicago), unde lumea strălucitoare a tinereții sale se prăbușește, sfărâmată (aproape ca la Guernica), casele și sinagoga sunt în flăcări, personajele sale se împrăștie, împrăștia Și deja complet apocaliptic guașă "Sat în flăcări" ( , VII VIMPUL "GUERNICA" Picasso: drumul către "Guernica" valori umaniste, probleme sociale, umanitate simplă, introduse, însă, în noi structuri de construire a formei "Guernica" - poate cea mai semnificativă pictură a secolului XX - a devenit o sinteză a unor idei etice înalte, o nouă privire artistică asupra subconștientului șocat al unei persoane și tehnici plastice fără precedent În ceea ce privește generațiile următoare, este evident: Picasso nu intră într-o ceartă cu postmodernismul, ci mai degrabă, postmodernismul absoarbe cu lăcomie iconosfera lui Picasso Picasso a precedat postmodernismul, l-a produs parțial și, fără îndoială, va rămâne atunci când se va epuiza Iar ideea nu este dacă arta lui Picasso este mai semnificativă decât alte fenomene de artă din secolul al XX-lea Este pur și simplu creat dintr-o substanță temporară diferită, mai durabilă "Guernica", desigur, a umbrit, mai ales în memoria noilor generații, alte tablouri asociate cu anii de dinainte de război Nu vorbim, desigur, despre pitoreștii "thrillere" ale lui Salvador Dali, care și-au câștigat faima datorită calităților care sunt departe de realizările profetice și picturale și lucrări similare Au existat și alți artiști și lucrări, acum aproape uitate sau depășite limitele memoriei culturale de masă, care au absorbit experiența căutărilor anterioare și au rezonat profund și precis cu timpul Desigur, răspândirea percepției a rămas mare În acest sens, Expoziția Mondială a revenit artiștilor, a căror intuiție socială era destul de sceptică, optimism exultant înaintea progresului, estetizând realizările cu adevărat grandioase ale minții umane, precum, de exemplu, deja amintitele Dufy sau Léger în panelul pentru Expoziția mondială "High Voltage Line" ( , Muzeul Național Fernand Léger, Biot), comparabilă ca energie pozitivă cu virtuozitatea pânzei "Power in Motion" ( , Smith College, Museum of Art, Northampton) a fotografului și artistului de precizie american Charles Sheeler, înfățișând un cilindru, pistoane, pistoane cu scrupulozitate poetică și entuziastă biele și roțile unei locomotive cu abur care ia viteză Un privitor atent, dacă ar avea un dar profetic, putea vedea la expozițiile din aproape întreg "programul genetic" al artei secolului XX, care încă se apropie de mijloc Cu toate acestea, conștient sau nu, Europa de dinainte de război părea să încerce să determine rezultatele viitoare Geniala expoziție "Trei artiști suprarealiști" de la Bruxelles, care a prezentat lucrările lui Magritte, Tanguy și Man Ray, a arătat într-adevăr cel mai mult MODERNISM Artă din prima jumătate a secolului XX EPILOG TĂCEREA MUZELOR Războiul, după ce și-a jucat proloagele sângeroase în Spania și a început în septembrie odată cu invadarea Poloniei și apoi împărțirea acesteia, nu a oprit, desigur, arta în general Dar a încetinit și mai mult, a făcut cu greu perceptibile acele procese care au încetat de mult să fie cu adevărat dinamice Comunicațiile școlilor naționale au fost întrerupte Omenirea în general și arta în special au trăit mult timp în așteptarea catastrofelor și șase ani (și dacă luăm în considerare evenimentele spaniole, toți nouă!), care au zguduit nu numai Europa, ci întreaga lume, i-au forțat chiar și pe cei care au fost cel mai puțin afectat de război În istoria artei, este aproape inutil să rezumam, este mai degrabă despre lecțiile pe care istoricul și privitorul le trag dintr-o privire mai mult sau mai puțin consistentă și personală asupra întregului complex a ceea ce ne-a lăsat "epoca modernismului" în timpul formării şi înfloririi sale Și totuși: oricât de epuizată a fost această cultură de războiul trecut și viitorul, moștenirea ei, chiar tulburată de interferența politică în chiar cursul artei, poate și ar trebui să fie văzută în întreaga sa amploare, în varietatea regală a formelor, libertatea de căutare, în coexistența liberă a codurilor artistice, căutări și pasiuni diferite Moștenirea artei dinainte de război devine cu greu un fapt de istorie în mintea noastră Prea multe întreprinderi rămân întreprinderi, artiștii își continuă fericiți jocurile de mult începute, pierzând în ceața informațiilor pe jumătate uitate și prea abundente ideea cât de originale și originale sunt căutările lor "adevărate" Unele judecăți, totuși, par a fi destul de rezonabile chiar și acum În primul rând, este evident că marii maeștri ai secolului al XX-lea au creat aproape toate "lucrurile lor principale" în anii de dinainte de război Poate doar Moore, Arp, Hartung, Giacometti, Bacon, care înainte de război EPILOG TĂCEREA MUZELOR Secolul al XX-lea a decis altfel Dacă prima lui jumătate ar fi rămas în memoria "Fecioarelor din Avignon", "Elefantul" lui Ernst, mecanismele lui Picabia sau populismul lui Dali, cu siguranță nu ar fi el însuși, așa cum nu ar fi el însuși în arta chinuită a picturilor totalitare și chiar în poezia persistentă a lui Marquet, detașarea lui Klee Unul era cunoscut doar în contextul celuilalt Toată lumea depindea de toată lumea, de luptele violente tăcute și fără sânge din mintea artiștilor și a publicului, pentru că altfel era de neconceput să înțelegi timpul incredibil Nu se găsește nicio epigrafă picturală pentru perioada descrisă Sofisticarea brutală a celebrei sculpturi a lui Giacometti "Femeia sugrumată" ( - , NMSI TsP), sexualitatea criptată a picturii lui Masson "Pământul", amurgul parizian din Marche, fantasmagoria lui Filonov - toate acestea sunt doar fragmente, scăpări, oricât de semnificativi ar fi autorii acestor lucrări Epoca înaltului modernism nu este Guernica lui Picasso, nu fanteziile lui Chagall, nu intuițiile sumbre ale lui Magritte, nu viziunea intenționată poetică a lui Hopper, nu colajele unui Matisse îmbătrânit, păstrând înțelepciunea cavalerească a începutului de secol Timpul este în toate Este ca "Fata pe minge" a lui Picasso, în care nici un tânăr acrobat, nici un atlet obosit nu pot rămâne în spațiul imaginii - și a lumii - unul câte unul NOTE unsprezece INTRODUCERE Critica de artă actuală folosește conceptul de "artă contemporană", care include "modernitatea" ca sine qua pop Aparatul terminologic va fi rafinat pe măsură ce sunt luate în considerare problemele individuale Jacob M Le cornet a des R, R Collingwood RG Speculum Mentis sau The Mar of Knowledge Oxford, P - Prin definiție, teza este incorectă: în greacă, "krѵsіkg]" înseamnă "arta de a judeca, de a evalua" Gadamer GT Amorțeală a imaginii // Gadamer G -G Relevanța frumuseții M , S Vygotsky L Psihologia artei M , S Citiți H O istorie concisă a picturii moderne L , ; Sculptură modernă O istorie concisă L , Sunt date datele primelor ediții, de atunci ambele cărți au fost retipărite în mod repetat Citiți H O istorie concisă a picturii moderne L , P Bloc M Apologia istoriei sau meșteșugul istoricului M , S Citește H Op cit R Un paradox care există ca un dat Dostoievski, care s-a născut înaintea lui Tolstoi și a murit înaintea lui Tolstoi, este de obicei considerat - ca un fenomen literar - după Tolstoi Citiți H Op cit R Termenul, care există de multă vreme în literatura de specialitate, este folosit aici într-un sens specific de "specie" Cu toate acestea, judecata propusă este parțial în contact cu conceptul care a stat la baza expoziției "Les realismes Entre revolution et reaction / ", deschis la Centrul Georges Pompidou din Paris în - Un sistem similar de idei este prezentat de Michaud (Michaud E Le peuple, l'art et la realite Ligela No , ), iar mai târziu de A Yakimovich (Yakimovich A Realisms of the XX century M , ) "Odată directorul unui muzeu m-a întrebat: "Dar, până la urmă, anunță-mă: de ce, când vine vorba de arta secolului al XIX-lea, se vorbește doar despre Franța?" I-am răspuns: "Întrebați-l pe Domnul Dumnezeu asta întrebare " Și într-adevăr, nu știu ce să spun la asta; răspunsul nu îl găsesc decât la infinit "{Venturi L Artiști ai noului MODERNISM Artă din prima jumătate a secolului XX a oară M , S ) Fără îndoială, această hotărâre se aplică și mai mult secolului al XX-lea I "ARTA MODERNISMULUI" ORIGINII, HABITAT I Acest cuvânt în secolul al XIX-lea a fost folosit în istoria clasică în raport cu Roma târzie "Romanii din timpurile declinului" (Les Romains de la decadence) era numele picturii lui T Couture ( ) - Ortega y Gaset X Revolta maselor Dezumanizarea artei și a altor lucrări M , S ■' La Presse, Op de: Yodigeyu Istoria arhitecturii moderne M , S Zola E Adunat op M " T S Champfleury J Le Realisme R , R Zola E Une exposition: les peintres impressionnistes // Le Semaphore de Marseille aprilie Cit nr: Zola E Mon salon Manet, ecrits sur Part P, P Gara, așa cum se numea înainte, a căii ferate Saint-Germain există din Actuala Gare Saint-Lazare a fost proiectată de arhitectul Lish în - Este ceva simbolic în faptul că tocmai în fața acestei gări, care a atras primii cunoscători ai poeziei urbane, sunt acum instalate sculpturile ultramoderne ale lui Arman "Tot timpul" și "Păstrarea eternă" Este caracteristic faptul că J Rewald își începe celebra "Istoria impresionismului" tocmai cu vizita lui Camille Pissarro la Expoziția Universală din Două picturi mici de Picasso au fost prezentate în în secțiunea spaniolă a expoziției săli de expoziție au fost amplasate, ca și acum, în serele palatului II Termenul "Școala de la Paris" (L'Ecole de Paris) aparține criticului francez André Varno și a fost folosit pentru prima dată de acesta în // L'Etat et Part vivant Coemedia ianuarie În textul propus, conceptul de "art nouveau" (modern, secession, art nouveau) este considerat în principal ca o sumă acceptată de tehnici plastice folosite de simboliști, artiști ai altor tendințe și maeștri ai "protodesignului" Mauclaire C Trois crises de l'art actuel P , P Valerie P Despre art M , S Venturi L Cezanne P , P Stein G Autobiografia lui Alice B Toklas SPb , Lejurnal noiembrie Franţa A Oeuvres completes R , Voi I R Op De: Paul Cezanne Corespondenţă Memorii ale contemporanilor M " S Rilke R M Worpswede August Rodin Scrisori Poezie M , p , NOTE Expresia lui Maurice Merleau-Ponty Vezi cel mai interesant studiu al său despre Cezanne: La doute de Cezanne // Merleau-Ponty M Sens et non-sens P , Muratov P Cezan Berlin, , p - (reținem ortografia de către autor a numelui artistului) Lumina este generată în tabloul propriu-zis Vezi: com-poziţia lui Loran E Cezanne Los Angeles, P Idem Venturi L De la Manet la Lautrec M , S Guerry L Cezanne et l'expression de l'espace R, P Din memoriile lui Emile Bernard despre Paul Cezanne Cit De: Paul Cezanne Corespondenţă Memorii ale contemporanilor M , S Hoog M L'Univers de Cezanne R , R Wilde O Imaginea lui Dorian Gray // Selecție de la Oscar Wilde M , Voi P Denis M Definiția neotradiționalismului // Masters of Art about Art M , T Carte S Moreas J Le Symbolisme // Figaro litteraire, sept Rețineți că încă din august , Moréas a susținut că toți cei care sunt numiți pe nedrept "decadenți" ar trebui numiți "simboliști" Redon O Confidences d'artiste // LArt moderne afară Gray C The Russian Experiment in Art - L , P După cum se știe, Dostoievski nu și-a încheiat grandiosul roman Viața unui mare păcătos Frații Karamazov este doar o parte din această idee, Dostoievski, în virtutea amplorii darului său, a transformat fiecare pas către Viață într-o mare lucrare (frații Karamazov este suficient) Vrubel nu era capabil de așa ceva Vrubel M Corespondenţă Amintiri ale unui artist L , S Op Citat din: Chasse C Le mouvement symboliste d'art du XIXe siecle P , P Gauguin P Scrisori Hoa Hoa Din cartea Înainte și după L , S Vrubel M Decret op pp - Acest chip seamănă într-un mod ciudat cu chipul tânărului Blok Acest lucru nu poate fi numit nici măcar o coincidență (Block era încă un copil atunci) Aparent, o anumită imagine tipologică a artistului la începutul secolului, după cum se spune, era în aer Vrubel a ghicit Iar poetul, poate inconștient, a încercat să se încadreze în această imagine a "Poetului Evelor" (așa scriitorii și artiștii nu numai că au creat în vremea romantismului, ci au trăit, s-au îmbrăcat, au vorbit și chiar au tăcut conform la ritualuri artificiale, dar semnificative și impresionante) Apropierea dintre Dostoievski și Vrubel este considerată în detaliu în monografia: German M Mikhail Vrubel SPb , S, şi următoarele Hegel G -W -F Lucrări M , T S Merezhkovsky D Poly col op St Petersburg; M , T S Ibid S Voloshin M Poezii L , S MODERNISM Artă din prima jumătate a secolului XX Ivanov Vyach Pe lângă stele SPb , S Solovyov V Poezii și piese comice L , S Mau M William Morris - Artist, scriitor, socialist L ; NY, Voi Rusakova A Simbolismul în pictura rusă M , S Kant I Sobr cit : În vol M " - T S Artistul a îndeplinit ordinul inginerului și colecționarului Robert Goldschmidt, care a proiectat un dirijabil pentru armata belgiană și a dorit să surprindă ieșirea acesteia din hangar nu într-o fotografie, ci într-un tablou II "MAGIA MODERNITĂȚII" I Derain A Lettres a Flaminck R, R - Stein G Autobiografia lui Alice B Toklas SPb , S urm De remarcat imediat că cartea lui Stein este o operă de artă în care datele și faptele diverg adesea de realitățile istorice, parțial din cauza voinței, parțial din cauza neglijenței autorului Astfel, în cartea numită, achiziția Femeia cu pălărie se referă la , adică la primul Salon de toamnă Citând sau menționând pe Stein, autorul caută să arate doar atmosfera vremii Ibid pp - Domnule, caut un nou (fr ) Vezi: BouyerR EArt russe au Grand Palais // Le Bulletin de Part ancien et moderne noiembrie ( ); Danilowitcz A L'Exposition russe // EArt et les artist octombrie - martie (t ) Olivier F Picasso et ses amis P, P Stein G Decret op S Mopse Ch Exposition de mm Picasso, Launay, Pichot et Girieud // Mercure de France Dec p JungC G Picasso // Neue Zurcher Zeitung noiembrie Ibid maeștri în artă despre artă M , T Carte S II Prokofiev V N Picasso Ani de formare // Din istoria artei clasice a Occidentului M , S Babin A "Fata pe bal" de Pablo Picasso // Antichitate Evul mediu Timp nou M , Berdyaev N Picasso // Sofia Nr Elgar F Maillard R Picasso Milnchen-Zilrich, sa S Vrubel M Decret op P Istoricii de artă au atras în repetate rânduri atenția asupra acestui fapt, având în vedere generalitatea stadială a mișcării artei Vezi: Guerman M Mikhail Vrubel L , R ; Batrakova S Imaginea lumii în pictura secolului XX: la formularea problemei // Arborele lumii Nr S Seuphor M La peinture abstraite R , R Dmitrieva N Picasso M , S Op de: Fry Ed Cubism L , P Cu toate acestea, pictura a fost cumpărată în curând de renumitul colecționar Jacques Doucet Cit Citat din: Neret G Picasso R, R Op Citat din: Elgar F Braque - R , NOTE Literal: "facut", "articol finit" (engleză) O expresie devenită obișnuită în artă, desemnând un obiect obișnuit, cel mai adesea produs în masă, folosit ca obiect de expoziție sau ca parte a acestuia Duchamp M Catalog raisonne R , Voi II R Lhote A La peinture iibere R, R Sofia Nr Apollinaire G M ditations esth tiques Les peintres cubestes P, P GoldingJ Cubisme: o istorie și o analiză - NY, P Rosenblum R Cubismul și arta secolului XX N Y, P GoldingJ op cit p Ozenfan et Jeanneret La peinture moderne P, P Hamacher A Evoluţia sculpturii moderne L , P Bunica maternă a lui Kandinsky era germană "În copilărie, vorbeam foarte mult germană" (Kandinsky V V Steps Text by artist M , P ) Kandinsky W Klânge Milchen, Kandinsky V Decret op S Sarabyanov D V , Avtonomova N B Kandinsky: Drumul artistului Artist și timp M , S Kandinsky V Decret op S Vezi: Sokolov B "Contrapunctul marelui mâine" // Întrebări de istoria artei Nr S Acest lucru este menționat în mod explicit într-o post-scriptie specială la sfârșitul romanului Proust M Spre lebădă Partea I, Citiți H Icoana și Ideea Cambridge, P Delauney R Du cubisme ă l'art abstrait P, P Op nu: Bamett V E Kandinsky și Suedia Malma [ ] p "De asemenea, aș vrea să evit să merg la Petersburg, chiar dacă nu este foarte înțelept" (Din o scrisoare către Gabriele Münter din octombrie, citată de: Sarabyanov D V , Decret Avtonomova N B Op P ) O versiune scurtă a textului a fost citită de N Kulbin la sfârșitul lunii decembrie la Congresul Artiștilor All-Russian Congresul a fost reprezentativ, destul de tolerant și democratic Rapoartele au fost citite de I Repin, Ma-te și alții Expoziția a fost organizată de sculptorul din Odessa V Izdebsky, fost membru al "Noii Societăți a Artiștilor - München", al cărui președinte până în a fost Kandinsky Procesul oarecum similar a fost aproape de Cezanne Peisajele Moscovei în acest sens ar putea fi parțial comparate cu picturile post-foviste ale lui Marquet Solovyov V Lucrări: În vol M , T S Cu toate acestea, Kandinsky însuși a avertizat împotriva identificării picturii non-figurative cu muzica (Doelman C Wassily Kandinsky Berlin; Milnchen, S ) Messer TM Wassily Kandinsky // Wassily Kandinsky Haus der Kunst Milnchen, S MODERNISM Artă din prima jumătate a secolului XX ( Este oportun să ne amintim că, în tinerețe, pictura impresionistă, îndepărtată de obiectivitate, l-a forțat pe Kandinsky să arunce o privire nouă asupra icoanei rusești (Kandinsky W Esseys ilber Kunst und Kilnstler Teusen, S ) ) Probabil că primele lucrări abstracte (deși mai mult de natură ornamentală) i-au aparținut lui A Hölzel - au fost executate încă din Kandinsky V Despre spiritual în artă Pictura L , S Aceasta este analizată în detaliu de D V Sarabyanov: Sarabyanov D V , Avtonomova N B Decret op P Autorul acestor rânduri a scris despre aceasta încă din într-o publicație de ziar Hlebnikov a exprimat idei similare din punct de vedere teoretic atunci când a discutat despre Malevici Vezi: E F Kovtun, Calea lui Malevici // Kazimir Malevici L ; M ; Amsterdam, , p Aristotel Poetica b În același timp, artistul continuă să lucreze pe sticlă destul de obiectiv, realizând motive basm-simboliste în forme specifice de art nouveau laconic "lubok" Ceea ce, de altfel, este caracteristic unei icoane Este de remarcat faptul că poezia "Răzbunare", din care sunt date citate, a fost scrisă din până în , coincizând complet cronologic cu formarea picturii neobiective a lui Kandinsky Vezi versetele "Vezi" și "De ce?" din versiunea rusă a albumului "Sunete", publicat în cartea: Sarabyanov D V , Decret Avtononova N B op p și Grohmann W Wassily Kandinsky Viata si Munca NY, P Cehov A P Poly col cit : V t M , T S În , Kandinsky, Klee, Feininger și Jawlensky au organizat grupul Blue Four (Die Blaue Vier) (r) Cit de: Grohmann W Op cit R Bamet V E Kandinsky la Guggenheim N Y, P Citat nr: Sarabyanov D V , Decret Avtononova H B op S Op Citat din: Ragon M L'avanture de l'art abstrait P, P Delauney R Ducubisme â l'art abstrait R, P Idem p Dintr-un discurs al publicistului italian Giovanni Papini în februarie Cit de: Archivi del Futurismo Roma, Voi IP Primul manifest al futurismului Cit Citat din: Manifestele futurismului italian M , S - Romanul a fost publicat pentru prima dată în III "INTENSITATE ARTISTICA " Kandinsky V V Trepte M , S Citat Citat din: Le Marchand J Les ecrivains, la littérature et Chagall // La Gallerie Nr Printr-o ciudată coincidență, în cel mai interesant - și, cred, nu tocmai apreciat - romanul lui Veniamin Kaverin "În fața oglinzii" NOTE eroina, artistă, scrie: "Timpul trece fără mâini, ca pe Ceasul Negru al lui Cezanne, și, din păcate, este imposibil să-l oprești Cu toate acestea, se poate - în artă Dar pentru asta trebuie doar să fii Cezanne " Puteți adăuga: sau Chagall Worringer W Abstraktion și Einfillung Leipzig, S Mariinsky G Metoda expresionismului în pictură Pb , S Secessio - separare (lat ) Așa s-au numit atunci în Germania expozițiile artiștilor care erau în opoziție cu arta oficială Numele este în mod evident asociat cu Nietzsche, care a văzut conceptul de "pod" ca un simbol al reînnoirii spirituale Mark F "Sălbatic" al Germaniei Călăreț albastru M , S Cit Citat din: Myers B Die Malerei des Expressionismus Köln, S Citat nu: Cogniat R Soutin P , P - Unele surse indică Castaing M și Leymarie J Soutin P , P săli de expoziție au fost amplasate, ca și acum, în serele palatului Faure E Soutine R , R Hesse îl menționează pe Paul Klee ca unul dintre personajele din Pelerinaj în Țara Estului ( ) Kiee R Theorie de l'Art moderne P, P KleeP Tagebucher - Koln, S - Rilke PM Dec op pp - IV "MARELE EXPERIMENT": TRIUMF ȘI TRANSFORMARE "Experiment grozav Russian Art - " este titlul uneia dintre primele, care a avut o mare rezonanță și încă nu și-a pierdut semnificația, cărții lui Camille Gray despre avangarda rusă, care a fost retipărită în repetate rânduri: Gray C The Great Experiment: Arta Rusă - L , (Publicat mai târziu sub titlul "The Russian Experiment in Art - " ) De atunci, conceptele de "marele experiment", "experiment rusesc" au devenit substantive comune Rilke R M Moderne russische Kunstbestrebungen Sămtliche Werke în zwolf Bănden Frankfurt a M , Bd S - s Gene H Articole Critică Memorii ale contemporanilor M , S Din scrisoarea artistului către Maria Lvovna Tolstaya Acolo S Kramskoy I N Scrisori, articole, documente: În vol M , T S - [Dostoievski F M ] Expoziție la Academia de Arte pentru anii - // Dostoievski F M Poli col cit : V t L , T S Ibid S Corespondența lui I N Kramskoy: În vol M , T S MODERNISM Artă din prima jumătate a secolului XX LA) unsprezece Maeștri în artă despre artă M , V S Surikov, un maestru al dramei istorice picturale, un iubitor al regiei compoziționale, fără îndoială un tradiționalist, a înțeles surprinzător de subtil noua limbă a artiștilor francezi Deja la sfârșitul vieții, și-a mărturisit dragostea pentru impresioniști: "Mergi la Muzeul Luxemburg? Ce lucruri minunate din noua artă! Monet, Degas, Pissarro și mulți alții "(Vasili Ivanovici Surikov Scrisori Amintiri ale artistului L , P ) Saharova E V Vasily Dmitrievich Polenov, Elena Dmitrievna Polenova Cronica unei familii de artiști L , S Vasili Ivanovici Surikov Scrisori Amintiri ale unui artist L , S Diaghilev S Expoziţii // Lumea artei Vol Dostoievski F M Poly col cit : V t L , T S B Lifshitz L , S Articolul a fost publicat în Cit Citat din: Punin N N Arta rusă și sovietică M , S - Gray S Experimentul rus în artă: - L , p Această paralelă a fost observată în mod perceptiv de E F Kovtun Vezi: [Kovtun E V ] Note // Livshits B Un arcaș cu un ochi și jumătate L , S G A Exposition de Natalie Gontcharova et Michel Larionov // Les soirees de Paris Nr - (caz ) Coada de măgar și țintă M , Deci, ceea ce a adus Larionov părea să fie doar o reflectare a căutărilor futuriștilor italieni: "Luchismul, cu care Larionov a încercat să-i "blocheze" pe italieni, a fost tot pus în buzunarul vestei lui Boccioni", a remarcat cunoscătorul entuziast de atunci a venirii lui Marinetti în Rusia (iarna ) { Lifshits B Decret op P ) Jacobson R Futurism // Jacobson R Lucrări despre poetică M , S Acum nu este complet clar care versiune a acestei imagini (există mai multe dintre ele, pictate aproape în același timp) a fost afișată în Hlebnikov V Creaţii M , S Ivanitsky S Malevici în Galeria Tretiakov // Kazimir Malevici Catalogul expoziției L ; M ; Amsterdam, - P Gray S The Russian Experiment in Art - L , P Malevich K S Capitole din autobiografia artistului ( ) // Kazimir Malevich Catalogul expoziției L ; M ; Amsterdam, - S Acolo pp - " Pictorii de icoane, care au dobândit o mare stăpânire a tehnologiei, au transmis conținutul în adevăr anti-anatomic, în afara perspectivei aerisite și liniare Culoarea și forma au fost create de ei pe o percepție pur emoțională a temei (Ibid ) Artistul, în maniera sa caracteristică vag solemnă, este uneori înclinat să dezvăluie cu simțire adevăruri binecunoscute Totuși, acest lucru ne permite să înțelegem mai bine evoluția acestuia NOTE Vezi: Goryacheva T Malevich și pictura metafizică // Probleme de istoria artei Nr S Este curios că Malevici face acest tablou cu inscripția în același timp când Duchamp și-a făcut roata de bicicletă, iar Boccioni a făcut "Monumentul sticlei" La Leningrad, Malevici a fost chemat la interogatoriu, a fost arestat de două ori, unii dintre studenții săi și oameni cu păreri asemănătoare au fost reprimați Recent a fost publicată o scrisoare de la Malevich către Meyerhold ( ), în care artistul declară revenirea picturii la "imagine" (Goryacheva T "Regația Spiritului" și "Regația Cezarului" // Questions of Art) Istorie Nr P ) Cu toate acestea, este puțin probabil ca această afirmație să dezvăluie în mod exhaustiv esența și motivele modificării limbajului plastic al lui Malevici Vezi: Goryacheva T Malevich și pictura metafizică // Probleme de istoria artei Nr S Andersen T Moderne Russisk Kunst, - Borgen Forlag, Legătură cu limba franceză traducere: Andersen T Filonov L'OEuvre de jeunesse // Filonov Centrul Georges Pompidou P , P Hlebnikov V Sobr cit : V vol L , V S Op Citat din: Kovtun E Martorul ocular al invizibilului // Pavel Filonov și școala lui Köln, , p Filonov P Declarația "înflorirea lumii" // Viața artei, Nr P Grandioasa retrospectivă a lui Filonov la Paris (Centrul Pompidou) în primăvara anului nu a atras atenția așteptată Boult J Anatomia fanteziei // Pavel Filonov și școala lui Köln, , p Filonov P Principalele prevederi ale artei analitice: [Manuscris] S Filonov P Declarația "World Blossom" // Viața artei Nr S Matyushin M Creativitatea lui Pavel Filonov // Pavel Filonov și școala lui Köln, , p - Cit Citat din: Pavel Filonov și școala lui Köln, , p Acest termen a fost propus de autor într-o serie de publicații, în special în articolul "Lecții de expunere" (Tvorchestvo, , nr ) Aceasta se referă la pictura strictă, profund profesională, care a păstrat figurativitatea, dar a folosit multe dintre realizările formale ale avangardei Strigalev A Expoziţie retrospectivă a lui Vladimir Tatlin // Vladimir Tatlin Retrospectiv Köln, , p V "ARTIFEX LUDENS" Baudelaire Ch Le paintre de la vie moderne Curiosite estetica LArt romantique R, P - Huizinga, I Homo Ludens În umbra zilei de mâine M , S cit Citat din: Hoffman V Fragmente din cărţi // Istoria artei sovietice Nr S MODERNISM Artă din prima jumătate a secolului XX Duchamp M Catalog raisonne Redige de Jean Clair P , P ' Duchamp a asigurat că nu îl interesează "toate aceste lucruri" Idem R cit Citat din: Behar H , Carassau M Dada, histoire d'une subversion P , Numele provine, după cum se poate înțelege din cuvintele lui Duchamp însuși, din petele colorate pe care le-a pus pe reproducere, asociate cu culorile pătrunzătoare ale lichidelor din flacoane văzute de artist în vitrina unei farmacii din Rouen Traducerea titlului acestei lucrări de Duchamp "Le grand verre" prezintă mari dificultăți, precum și celebra instalație "Etant donne (dată, luând în considerare)" Vagul deliberat al numelui francez este complet pierdut în traducere ("Sticlă mare", "Sticlă mare", "Great transparent") Prin urmare, la desemnarea unor posibile traduceri, denumirea franceză este păstrată în text Breton A Phare de la mariee // Minotaure Voi Nr Nu există un consens cu privire la data sosirii lui De Chirico Se presupune că ar putea fi la Paris în De Chirico locuia în curtea casei nr , în aripa în care lucrau și locuiau în diferite perioade Modigliani, Rilke și alții Pe aceeași stradă, după cum am menționat mai sus, nu departe de celebrul hotel Istria, Man Ray a închiriat un atelier Citat din: Nouveau dictionnaire de la peinture moderne P , P Op nr: oeuvres nouvelles - Musee national d'art moderne P , P De Chirico G Giorgio Morandi La Fiorentina Primavera Firenza, P Jean Cocteau a folosit această tehnică - imaginea unui "cap fără față" în desenele sale deja la începutul anilor Vezi: CodeauJ Les metamorphoses du poete P, P Citat nr: Richter H Dada: Artă și Anti-Art L , P Bakhtin M Opera lui Francois Rabelais și cultura populară a Evului Mediu și a Renașterii M , S Termenul lui Barth, care este foarte potrivit pentru definirea multor fenomene ale artei secolului al XX-lea Vezi: Teatrul Kulik I în cultura Dada // Întrebări de istoria artei Nr - p - Arp H Unseren tăglichen Traum: Erinnerungen, Dichtungen und Betrachtungen aus den Jahren - Ziirich, S Inerția opiniei publice și a autorităților elvețiene (un detaliu cel mai curios pentru a caracteriza vremea) erau mult mai suspicioși față de adunările zgomotoase și șocante ale dadaiștilor decât față de rușii liniștiți - Lenin, Zinoviev și Radek, care locuiau aproape vizavi de "Cabaretul Voltaire", a pus la cale deja planuri periculoase de revoluție mondială Vezi: Richter H Op cit R Dadaiștii l-au cunoscut pe Lenin, Tzara chiar a jucat șah cu el Se spunea că Lenin a fost văzut și în Cabaretul Voltaire (Agr N Op cit S ) Cele de mai sus introduce teatralitate suplimentară și chiar elemente de "proto-socart" în spațiul cultural al "dada" Arp H , Hulsenbeck R Die Geburt des Dada Ziirich, S Tzara T Cronica din Zurich // Dada Almanah M , S NOTE Klee P Das bildnerische Denken Basel; Stuttgart, Bd IS Tzara T Decret op S Kandinsky V Despre spiritual în artă M , S "Acest lucru nu ne este încă cunoscut", a spus El Lissitzky, care în a vizitat atelierul lui Raoul Hausmann (Wescher H Die Geschichte der Collage Koln, S ) Op Citat din: Arp H , Hălsenbeck R Dada Ziirich, S Daimonides [Döhmann K G ] Despre teoria dadaismului // Almanah Dada S Georg Gross, pe care a venit să-l întâlnească Schwitters, nu a vrut să-l accepte, iar la cuvintele: "Bună ziua, domnule Gross, mă numesc Schwitters", a repezit: "Eu nu sunt Gross" "Dar eu nu sunt Schwitters", a răspuns el și a plecat Întâlnirea nu a avut loc (Richter H Op cit P ) Cit Citat din: Schmalenbach W Capodopere ale artei secolului XX de la Kunstsammlung Nordrhein-Westfalen Diisseldorf și Milnchen, , p - Hoffmann ETA Poetische Werke in sechs Bănden Berlin, B II S Op nu: PerlJ Man Ray NY, P "Vioara lui Ingres" este o metaforă a celei de-a doua pasiuni a artistului, devenită obișnuită După cum știți, pictorul Ingres a fost un violonist excelent și și-a dedicat tot timpul liber cântării muzicii Sub următorul proprietar al casei, pereții au fost vopsiți și acoperiți cu tapet Picturile au fost redescoperite și transferate pe pânză abia în Breton A Manifestes du surrealisme R , R VI "Modernismul Academic" Vezi: Cassou J Marcel Gromaire Paris, P Discursul lui Voldemar Georges la Congresul Lucrătorilor Culturali de la Veneția Vezi: EArt et la Realite EArt et l'Etat P, P Reed insistă convingător asupra acestui lucru, crezând că opera lui Arp a fost "inspirată din aceleași idealuri ale formelor naturale (organice)": Citiți H Sculptura Modernă O istorie concisă L , P cit nr: Giedon-Welcker C Sculptură contemporană NY; L , P - Citește H Op cit p La sfârșitul anilor , au existat mai multe încercări de a realiza filme "suprrealiste", printre care Cochiliile lui Dulac și preotul ( ) Se știe că, în timp ce lucra la picturi, Sickert a folosit în mod sistematic fotografii din ziare și reviste VII TIME GUERNICA Citat Citat din Deschames R Dali de Gala Lausanne, P Termenul care definește adesea cultura vremii - "arta stalinistă" - este incorect Toate în artă, firesc MODERNISM Artă din prima jumătate a secolului XX a fost asociat cu reacții (pozitive sau negative) la regim Dar nu totul i-a fost subordonat Numele de tiran este nedemn de a defini o perioadă de cultură Există foarte puține lucrări serioase dedicate acestei "epoci lui Stalin" Vezi, de exemplu: GroysB Ala recherche du pouvoir artistique perdu // Les Cayers du Musee Național d'art moderne P , Nr ; Golomshtok I Arta totalitara M , Nelipsite de subtilitate, distracțiile intelectuale ale lui Groys pe această temă au fost, cel puțin la început, o încercare de a privi în conștiința homo soveticus, legat de mitologie Cunoscuta lucrare a lui Igor Golomshtok (publicată în limba engleză în ) poartă fără îndoială (alături de informații extrem de interesante și generalizări profunde, mai ales în ceea ce privește analiza paralelă a culturii totalitare a URSS, Italiei și Germaniei naziste) o notă de durere de moment , pasiune polemică, dorință de a dovedi și de a expune, care sunt percepute în primul rând ca dovezi ale unei conștiințe tipice timpului și locului scrierii cărții Multe costuri, atât științifice, cât și etice, se datorează în mare măsură faptului că până astăzi, atât profesioniștii, cât și telespectatorii serioși continuă să vadă cultura erei totalitare ca un obiect pentru jurnalism sau critica de artă, mai degrabă decât un subiect al istoriei artei Hesse G Sobr op SPb , T S Gefter M De la anti-Stalin la non-Stalin: drumul neparcurs // Înțelegeți cultul lui Stalin M , S "Numai proletariatul victorios, adevăratul moștenitor a tot ce a acumulat omenirea a realizat idealul îndepărtat al Eladei antice, investind în acest ideal un nou conținut socialist Tinerii și femeile mărșăluiesc în rânduri ordonate, strălucind cu un corp uman sănătos "(Art Nr ; despre pictura lui Samokhvalov" S M Kirov primește o paradă a sportivilor ") Acum textul poate provoca un zâmbet, dar patosul autohipnozei narcotice este, de asemenea, o dovadă a vremii În lagărele lui Stalin, spre deosebire de ale lui Hitler, aproape că nu existau oponenți adevărați ai regimului De regulă, oamenii nevinovați au fost reprimați Dziga Vertov Articole, jurnale, modele M , S Tugendhold Ya Din istoria artei vest-europene, ruse și sovietice M , S Voroshilov, acest mit viu, a devenit el însuși în timp un făcător de mituri Potrivit lui A N Tolstoi, în Voroșilov i-a spus scriitorului "o serie de episoade incitante ale apărării lui Tsaritsyn" Shchekotov N Pictură (Pentru expoziția "Industria socialismului") // Art nr Golomshtok I Arta totalitara M , S - " Golomshtok I Decret op S Elgar F , Maillard R Picasso Miinchen; Ziirich, sa S Shakespeare W Hamlet Acțiunea , scena Traducere de M Lozinsky Sartre J P Cuvinte M " S BIBLIOGRAFIE SUCURTĂ Almanah Dada M , Argan J Artă modernă - M , Venturi L De la Manet la Lautrec M , Arta țărilor și popoarelor lumii Scurtă enciclopedie de artă: În volume M " - Krasnova O Enciclopedia de artă a secolului XX M , Kryuchkova V Cubismul orfismul Purism M , Livshits B Un arcaș cu un ochi și jumătate L , Marcinsky G Metoda expresionismului în pictură Pb , Maeștrii artei despre artă: În vol T Carte , M , Moscova - Paris Catalogul expoziției: În vol M , Câmpul V Secolul al XX-lea Arte vizuale și arhitectură ale țărilor și popoarelor lumii M , Rychkova Yu Enciclopedia Modernismului M , Tugendhold Ya Din istoria artei vest-europene, ruse și sovietice M , Yakobson R Lucrări despre poetică M , Janson X , Janson E Fundamentele istoriei artei SPb , (Capitole dedicate artei secolului XX) Andersen T Moderne russisk kunst - [Cabenhavn], Amazon P I Istoria artei moderne Pictură, Sculptură, Arhitectură, Fotografie L , Arp H , Hulsenbeck R Dada Ziirich, Bouillon J -P , Rinuy P -L , Baudin A L'Art du XXe siecle - P , Breton A Manifestes du surrealisme P, Cabanne P EArt du XXe siecle P , Frizot M Nouvelle histoire de la photographie P, Giedon-Welcker C Sculptură contemporană NY; L , MODERNISMUL, Arta primei jumatati a secolului XX GoldingJ Cubusme: o istorie și o analiză - NY, Gray C The Russian Experiment in Art - L , Haftmann W Pictura în secolul al XX-lea În vol N ¥ , Hamacher A Evoluția sculpturii moderne L , Istoria artei contemporane La Peinture P, Klee P Tagebicher - Köln, Le Thorel-Daviot P Petit dictionnaire des artistes modernes P , Lucie-Smith E Artele vizuale în secolul al XX-lea L , Myers B Die Malerei des Expressionismus Köln, Citiți acum H Art NY; L , Citiți H O istorie concisă a picturii moderne L , Citiți H Sculptură modernă O istorie concisă L , (Se numesc anii primelor ediții ale Reed, de atunci cărțile au fost retipărite în mod repetat) Richter H Dada: Artă și anti-artă L , Rosenblum R Cubismul și arta secolului XX NY, Schmalenbach W Capodopere ale artei secolului XX de la Kunstsamm-lung Nordrhein-Westfalen, Diisseldorf; Minchen, Seuphor M La peinture abstract R, LISTA ILUSTRAȚIILOR ABREVIERI: Muzeul Pușkin - Muzeul de Stat de Arte Frumoase A S Pușkin, Moscova GRM - Muzeul de Stat al Rusiei, Sankt Petersburg Galeria de Stat Tretiakov, Moscova GE - Muzeul Ermitaj de Stat, Sankt Petersburg KMIIB - Muzeele Regale de Arte Frumoase din Belgia, Bruxelles MKM - Muzeul Kröller-Müller, Otterlo MSG - Muzeul Guggenheim, New York MSI - Muzeul de Artă Modernă, New York MSIGP - Muzeul de Artă Modernă al orașului Paris, Paris NMSI CP - Muzeul Național de Artă Modernă, Centrul Georges Pompidou, Paris SM - Muzeul Orașului (Muzeul Stedelijk), Amsterdam KhSSV - Colecția de Artă din Renania de Nord-Westfalia, Düsseldorf Ch to - o colecție privată I ARTA MODERNISMULUI ORIGINII, HABITAT , * P Cezanne Muntele Saint Victoire Muzeul de Artă, Baltimore J Ensor Intrarea lui Hristos la Bruxelles în Muzeul Paul Getty, Malibu E Munch Ţipăt Galeria Națională, Oslo E Guimard Intrarea la metrou Paris Fotografie P Abadi Sacre Coeur Fotografie E Manet Calea ferata Galeria Națională de Artă, Washington K Monet Gara Saint-Lazare Muzeul d'Orsay, Paris G Eiffel Turnul Eiffel Fotografie J Krull Turnul Eiffel - R Delaunay Turnul Eiffel - MSG J Krull Trafic stradal in Paris Aici și mai jos, numerele paginilor MODERNISM Artă din prima jumătate a secolului XX P Picasso Portretul lui Vollard Muzeul Pușkin M Vasilieva Cafeneaua "Rotonda" Ch Bateau Lavoir Fotografie Man Ray Gertrude Stein K Dunikovsky Suflare - Muzeul lui K Dunikovsky, Varșovia A Böcklin Insulă moartă Muzeul de Artă, Basel E Vuillard Corda galbenă Galeria Națională de Artă, Washington P Bonnard Toaletă BINE Muzeul d'Orsay, Paris O Rodin Gânditor Muzeul Rodin, Paris O Rodin Balzac - Paris G Moreau Vot Colecţia Thyssen-Bornemisz A Mayol Mediterana Ch A Bourdelle Hercule trăgând cu arcul Paris A Bourdelle Franţa Paris P Picasso Auto portret Galeria Naţională, Praga P Cezanne Auto portret Acuarelă Ch la P Cezanne Ghiveci de flori pe masă - Ch la P Cezanne Natură moartă - MSI P Cezanne Masa de bucatarie Acuarelă Luvru, Paris P Cezanne Bănci și oale Acuarelă Luvru, Paris P Cezanne Muntele Saint Victoire Acuarelă Ch la P Cezanne Muntele Saint Victoire Acuarelă Ch la P Cezanne coliba lui Jourdain Muzeul de Artă, Basel O Beardsley Ilustrație pentru drama lui O Wilde "Salome" G Klimt Judith Galeria de Artă Austriacă, Viena O Redon Ochiul este ca o minge Desen MSI M Vrubel Fată pe fundalul covorului persan Muzeul de Artă Rusă, Kiev V Serov Fata cu piersici Galeria de Stat Tretiakov I Repin Studiu pentru "Ședința Consiliului de Stat" Muzeul de Stat al Rusiei F Piese Păcat Galeria Piccadilly, Londra M Vrubel Demon așezat Galeria de Stat Tretiakov M Vrubel Demon învins Galeria de Stat Tretiakov A Marche grădina Luxemburgului Muzeul de Arte Frumoase, Bordeaux L Spillert Dirijabil în hangar P "MAGIA MODERNITĂȚII" P Picasso fete din Avignon MSI A Matisse Notre Dame la sfârșitul zilei Albright Art Gallery, Buffalo A Matisse Lux, liniște și voluptate Schiță CPU NMSI A Matisse Femeie cu pălărie Ch c , San Francisco A Matisse Dans GE A Matisse Portret de familie GE LISTA ILUSTRAȚIILOR R Dufy Case vechi în Honfleur Ch A Matisse Portretul soției artistului GE A Rousseau Vis MSI P Picasso Dragoste (Data) Muzeul Pușkin P Picasso Evreu orb cu un băiat Muzeul Pușkin P Picasso Iubitor de absint GE P Picasso Fata la minge Muzeul Pușkin P Picasso Femeie cu evantai Galeria Națională de Artă, Washington P Picasso Doamnă cu evantai Muzeul Pușkin X Gris Hommage lui Pablo Picasso Institutul de Artă, Chicago X Gris Natura moartă cu ziar HSSV J Căsătoria Vioara si ulcior - Muzeul de Artă, Basel J Căsătoria Duet pentru flaut Ch J Cocteau Autoportret fără chip S - Muzeul J Cocteau C Brancusi Pup - Muzeul de Artă, Craiova C Brancusi Începutul lumii MKM C Brancusi Pup BINE Muzeul de Artă, Philadelphia A Archipenko trunchi MKM J Lipchitz Figura așezată cu o chitară MKM O Zadkine Siluetă feminină Ch A Archipenko Soldat care merge Ch A Archipenko Femeie Muzeul de Artă, Tel Aviv J Lipchitz Marinar cu o chitară - CPU NMSI V Kandinsky Portul Odesa Sfârșitul anilor GTG V Kandinsky Murnau Galeria de Stat Tretiakov V Kandinsky Tren spre Murnau Galeria de Stat Tretiakov V Kandinsky Oval gri Galeria de artă, Ekaterinburg V Kandinsky Amurg Muzeul de Stat al Rusiei V Kandinsky Fără titlu Acuarelă, cerneală - GTG V Kandinsky Lumi mici Litografia color Galeria Lenbachhaus, München V Kandinsky Mai multe cercuri MSG V Kandinsky Cer albastru NMSI TsP A Stiglitz Clădirea Flatitron sub zăpadă E Steichen Clădirea Flatitron, seara P Strand Abstracția scaunului P Strand ORB NY F Kupka Studiu pentru limbajul verticalelor Colecţia Thyssen-Bornemisz F Kupka Aranjare pe verticală (Ordonnance sur verti-cales) NMSI TsP P Mondrian Compoziție în linii și culoare (Compositie in lijn en kleur) MKM P Mondrian Compoziție în albastru MKM MODERNISM Artă din prima jumătate a secolului XX P Mondrian Compoziție cu roșu, galben și albastru Muzeul Orașului, Haga A Man'eli Muncitori pe cărucior MSI W Boccioni Stări ale sufletului Despărţire MSI L Russolo Insurecţie Muzeul Orașului, Haga W Boccioni Forme unice de extindere în spațiu (castinguri ) MSI G Severini Nord-Zuid (Paris Metro Express) Muzeul Orășenesc de Artă Modernă și Nouă, Torino A Metzinger La velodrom (?) MSG G Severini Trenul Crucii Roșii care trece pe lângă sat MSG D Rivera Turnul Eiffel Ch III "PUTAREA ARTISTICA" F Marcu Sărbătoarea animalelor Muzeul de Artă, Basel C Brancusi Muzică somnoroasă NMSI TsP A Marche Milionari GE A Marche Model in atelier Ch A Marche Model cu bratele ridicate Ch J Rouault marocană BINE HSSV J Rouault Bătrânul rege Început în Colecția Carnegie Institution, Pittsburgh A Modigliani Cariatidă - HSCV A Modigliani Cariatidă - HSCV A Modigliani Portretul lui Max Jacob HSSV A Modigliani Diego Rivera HSSV A Modigliani Nud așezat Institutul Courtauld, Londra A Modigliani Nud Galeria Națională de Artă, Washington M Chagall Hommage ă Apollinaire - Muzeul de Stat, Eindhofen M Chagall Calvar MSI M Chagall Eu și satul (?) MSI M Chagall Oglindă Muzeul de Stat al Rusiei L Kirchner Femeie pe jumătate goală în pălărie Muzeul Wallraf-Richardz, Köln L Kirchner Turnul roșu din Hull Muzeul Folkwang, Essen L Kirchner Cinci femei pe stradă Muzeul Wallraf-Richard, Köln L Kirchner Două femei pe stradă HSSV F Marcu Cerbul roșu II Galeria de Stat de Artă Modernă, München F Marcu Mandril Galeria de Stat de Artă Modernă, München F Marcu Trei pisici HSSV A Macke Doamna în jachetă verde Muzeul Wallraf-Richard, Köln LISTA ILUSTRAȚIILOR F Marcu Tirolul - Galeria de Stat de Artă Modernă, München A Macke Fete printre copaci Galeria de Stat de Artă Modernă, München A Macke Catedrala din Fribourg HSSV A Yavlensky Femeie cu bujori Muzeul Von der Heydt, Wuppertal J Burduf - Pariază la Sharka! - Muzeul de Artă, Cleveland X Soutine Auto portret Fundația G și R Pearlman, Princeton X Soutine Pește și roșii - Ch la X Soutine Mesager NMSI TsP X Soutine Taur Ch X Soutine Portretul lui Madeleine Castaing BINE Muzeul Metropolitan de Artă, New York X Soutine băiat de cor BINE Ch X Soutine Scara din Chartres Ch P Klee Domuri roșii și albe HSSV P Klee Vila R Kunstmuseum, Basel P Klee Casă rotativă Colecţia Thyssen-Bornemisz P Klee Peștișor de aur Kunsthalle, Hamburg P Klee Omega- K Colecţia Thyssen-Bornemisz P Klee Foaie încrucișată Ch P Klee Omul tăiat KhSSV P Klee Minge rosie MSG IV "MARELE EXPERIMENT": TRIUMF ȘI TRANSFORMARE N Goncharova Fânarea - Ch D Burliuk Cazacul Mamai Muzeul de Artă de Stat Bashkir, Ufa N Goncharova Ciclist Muzeul de Stat al Rusiei M Larionov Soldati Muzeul de Artă, Los Angeles M Larionov Venus GRM M Larionov Rayism albastru BINE Ch N Goncharova Evanghelist Galeria de Stat Tretiakov N Goncharova Evanghelist Galeria de Stat Tretiakov N Goncharova Oglindă - Galeria del Levante, Milano V Tatlin Contrarelief albastru Ch V Tatlin Selecție: zinc, lemn de trandafir, molid (Controrelief) Galeria de Stat Tretiakov L Popova compoziție arhitecturală Locație necunoscută O Rozanova Patru ași - Sincronizare V Tatlin Marinar (Autoportret) GRM Expoziția lui Malevici la "Ultima expoziție futuristă" Fotografie K Malevici Pătrat negru Galeria de Stat Tretiakov MODERNISM Artă din prima jumătate a secolului XX K Malevici Suprematism Realismul pitoresc al unui jucător de fotbal este masele colorate în dimensiunea a -a VEZI K Malevici Măr înflorit Muzeul de Stat al Rusiei K Malevici Cap de țărancă - CM K Malevici Vaca și vioară Muzeul de Stat al Rusiei K Malevici Cititor Design de costume pentru piesa "Victoria asupra Soarelui" Muzeul de Stat al Rusiei K Malevici Suprematism (Suprema nr ) Muzeul de Stat al Rusiei K Malevici ţărancă - Sincronizare K Malevici Doi țărani (în alb și roșu) - Sincronizare K Malevici Sentiment complicat - Sincronizare G Brut Fără titlu HSSV P Filonov Barbat si femeie - Sincronizare P Filonov Sărbătoarea regilor Muzeul de Stat al Rusiei P Filonov Stale de vaci Muzeul de Stat al Rusiei P Filonov Formula proletariatului din Petrograd - Sincronizare P Filonov Formula universului - Sincronizare P Filonov Agricultor colectiv, Muzeul de Stat al Rusiei P Filonov Muncitor cu șapcă anii (?) Sincronizare P Filonov Poarta Narvei Muzeul de Stat al Rusiei P Filonov Țesătorii Muzeul de Stat al Rusiei P Filonov Cap viu Muzeul de Stat al Rusiei K Petrov-Vodkin Vioară Muzeul de Stat al Rusiei K Petrov-Vodkin Natura moartă cu hering Muzeul de Stat al Rusiei K Petrov-Vodkin Scăldat un cal roșu Galeria de Stat Tretiakov V Pestel Familia la masă - GTG A Leporskaya Pskovite ( - (?) Muzeul de Stat al Rusiei S Luchişkin Mingea a zburat Galeria de Stat Tretiakov N Sinezubov Stradă Arc Muzeul de Stat al Rusiei K Petrov-Vodkin După luptă Muzeul Central al Armatei Sovietice, Moscova V Tatlin Letatlin V Tatlin Monumentul Internațional a III-a - Model CPU NMSI K Malevici Suprematism Siluetă feminină - Sincronizare V "ARTIFEX LUDENS" Man Ray Duchamp cu un pahar mare BINE P Picasso Un pahar de absint HSSV M Duchamp Roata de bicicleta Reproducere Ch M Duchamp Fântână Muzeul de Artă, Philadelphia M Duchamp Nud care coboară scările, nr Muzeul de Artă, Philadelphia M Duchamp Uscător de sticle Reproducere Muzeul de Artă, Philadelphia LISTA ILUSTRAȚIILOR M Duchamp Sticlă mare Fragment din instalație - Muzeul de Artă, Philadelphia M Duchamp Sticlă mare Fragment din instalație - Ch la F Picabia Parada dragostei Ch F Picabia Un tablou foarte rar pe pământ MSG M Duchamp Avioane de sticlă rotative Colecția de artă a Universității Yale, New Haven F Picabia Carburator bebe MSG M Duchamp Cutie într-o valiză - CPU NMSI J De Chirico Nostalgia poetului MSG J De Chirico Portretul lui G Apollinaire NMSI TsP J De Chirico Misterul zilei MSI J De Chirico Turn roșu MSG K Carra Doua surori HSSV K Carra Fata din Occident HSSV J Morandi Natură moartă Galeria Kruger-Ditesheim, Geneva J Morandi Natura moartă (vază albastră) HSSV Coperta primului număr al revistei Dada Coperta celui de-al treilea număr al revistei Dada X Arp Portretul lui Tzara Relief Muzeul de Artă şi Istorie, Geneva Man Ray Tristan Tzara Afiș pentru "Prima Expoziție a Dada" S Teuber-Arp Capul unui dadaist Kunsthaus, Zurich R Houseman gândit la vremea noastră cap mecanic NMSI TsP R Houseman A B C D Colaj NMSI TsP X Arp Dansator NMSI TsP K Schwitters Merz-pictură A HSSV K Schwitters Casa micului marinar HSVV M Ernst Elefantul Celebes Tate Gallery, Londra Man Ray Vioara Ingres Man Ray Auto portret Man Ray țigări Man Ray Casa Man Ray Georges Braque Man Ray Rose Selavy Man Ray alb-negru Man Ray Rugăciune I Bing Autoportret cu Leica I Bing Vedere de la Turnul Eiffel la Champ de Mars F Henri Auto portret E Atget Cumpărați pe Avenue Gobelin A Kertesh Distorsiunea nr Brassai Clochars sub Podul Nou - Brassai Femeie amforă A Kertesh Umbrele Turnului Eiffel MODERNISM Artă din prima jumătate a secolului XX M Ernst "La primul cuvânt clar" (Au Premier mol limpide) HSSV I Tanguy Mobilier de timp MSI I Tanguy Afară (Dehors) Scottish National Gallery of Modern Art, Edinburgh I Tanguy Te aştept Muzeul de Artă, Los Angeles A Mason Pământ MSI TsP A Mason Luptă cu pești MSI X Miro Pictura MSG X Miro figuri ritmice KhSSV X Miro Barbat si femeie Ch X Miro subiect poetic MSI R Penrose Ultima călătorie a căpitanului Cook Tate Gallery, Londra P Roy Pericol pe trepte MSI A Breton, T Tzara, V Hugo, G Knutsen Cadavru rafinat BINE MSI X Miro Un obiect NMSI TsP VI "Modernismul Academic" P Mondrian Compoziție verticală cu albastru și alb HSSV M Gromer Război MSIGP S Teuber-Arp Cercuri în mișcare Muzeul de Artă, Basel R Delaunay Forme circulare MSG L Mohoy-Nad Design A - Institutul de Artă Contemporană, Valencia F Kupka Forme în cinabru Ch X Arp Sculptură de pierdut în pădure MKM R Delaunay Ritmul nr MSIgP F Leger Cozi de cometă pe un fundal negru Ch K Kobro Compoziție spațială Muzeul de Artă, Lodz K Kobro Compoziție spațială Muzeul de Artă, Lodz X Torres-Garcia Compoziţie Un obiect - Institutul de Artă Contemporană, Valencia W Strzeminski Compoziție arhitecturală Muzeul de Artă, Lodz X Stajevski Pictura abstracta BINE Muzeul de Artă, Lodz K Schwitters Șarpe de lemn Galeria Gmurzynska, Köln X Hartung Compoziție T- - - Ch to , Paris X Hartung Sculptură Fundaţia H Hartung şi Ana Eva Bergman LISTA ILUSTRAȚIILOR L Fontana Sculptură abstractă Fundaţia Lucio Fontana, Milano L Fontana Relief Fundaţia Lucio Fontana, Milano G Moore Gaură și umflătură Fundația Henry Moore A Giacometti Palatul la ora dimineata Un obiect - MSI G Moore Siluetă înclinată Institutul de Artă, Detroit A Giacometti cub - Fundația Maeght, Saint-Paul A Giacometti Femeie care merge - Ch la S Domela Relieful nr MKM C Brancusi Femeie blondă de culoare Muzeul Wilhelm Lembruck, Duisburg N Gabo Construcție cu piatră și celuloid cap A Pevzner Masca NMSI TsP A Pevzner Proiecta Institutul de Artă Contemporană, Valencia A Calder Capcană pentru raci și coadă de pește Mobil MSI A Calder Minge mică cu contragreutate Ch F Radziwill Mormântul nu este nicăieri Ch F Radziwill Grevă Muzeul de artă și istoric și cultural al Renania de Nord-Westfalia, Münster K Willink Execuţie Colecția Kaldik, Rotterdam E Ende corturi Legacy of E Ende, München-Frankfurt E Ende Rook Muzeul Ludwig, Köln A Santos Lume Centrul Național pentru Arte Reina Sofia, Madrid J De Chirico Cal și gladiatori BINE MSIGP J De Chirico Caii galopând pe malul mării MKM Scipione Apocalipsa Galeria Oraşului de Artă Nouă şi Modernă, Torino Scipione prinț catolic Muzeele Vaticanului R Hinckes Burete de amărăciune Muzeul Orașului, Haga S Dali Ghicitoarea lui William Tell Muzeul de Artă Modernă, Stockholm S Dali Persistența memoriei MSI S Dali Excelent masturbator Fundaţia S Dali S Dali Gradiva găsește ruine antropomorfe Colecţia Thyssen-Bornemisz R Magritte Om de mare KMIIB R Magritte Jockey pierdut (Le jockey perdu) Ch R Magritte Timp amenințător Scottish National Gallery of Modern Art, Edinburgh W Brauner Fantomas Muzeul de Artă Modernă, Saint-Étienne R Magritte Glasul vântului Ch R Magritte Cheia câmpurilor Colecţia Thyssen-Bornemisz R Magritte O tentativă de imposibil (La tentative de l'impossible) Ch P Olce Tortura zilnică HSSV MODERNISM Artă din prima jumătate a secolului XX P Delvo Femeia din oglindă Colecția Thyssen-Bornne-Miss J O'Keeffe Abstracția Colecţia Thyssen-Bornemisz M Gromer Canoe MSIGP X Gris Case in Paris MSG M Beckman Pasarela de fier HSSV M Beckman vis parizian Ch A Friedlander Ceață în Brooklyn Gravurare Galeria Mary Ray-en, New York Ch Sheeler Punte superioară Muzeul de Artă Fogg, Cambridge, Massachusetts B Ermolaev Strada din cartierul Volodarsky Muzeul de Stat al Rusiei Yu Schukin Dirijabil deasupra orașului Muzeul de Stat al Rusiei E Hopper Duminica dimineata devreme Muzeul Whitney de Artă Americană, New York E Hopper Plecare in Manhattan Phillips Academy Edison Gallery of American Art, Andover Massachusetts E Hopper O cameră într-un hotel Colecţia Thyssen-Bornemisz E Hopper Farmacie Muzeul de Arte Frumoase, Boston E Hopper Casa de cale ferata MSI M Utrillo strada Abess Ch M Utrillo Dovlecel "Iepure ciudat" Ch A Marche Digul Luvru și Pontul Neuf GE A Marche Notre Dame iarna Muzeul Pușkin A Marche Zi ploioasă la Paris Notre Dame Muzeul Pușkin A Marche Pod nou în ploaie Ch A Marche Paris noaptea MSIGP M Oppenheim Subiect (Mic dejun în blană) MSI W Sickert Sosirea domnișoarei Earhart Tate Gallery, Londra W Sickert Majestatea Sa Regele Edward al VIII-lea Ch A Matisse Interior vioară - Muzeul Regal de Artă, Copenhaga A Matisse Siluetă adormită, fundal albastru NMSI TsP J Rouault Hristos și pescarii MSIGP A Matisse Nud roz Muzeul de Artă, Baltimore VII TIME GUERNICA A Fougeron Spania este un martir Colecția artistului K Permeke Mâncător de cartofi KMIIB K Hofer Cassandra Moritzburg City Gallery, Halle K Hofer Înainte de ruine Întâlnire de oraș, Kassel J Villon Râsete MSIGP A Deren Genevieve cu un măr - Ch la A Deren Natura moartă cu pere MSIGP S Spencer Portretul a două nuduri, artistul și a doua soție Tate Gallery, Londra LISTA ILUSTRAȚIILOR X Grundig Lupta dintre ursi si lup Galeria Națională, Berlin S Dali Premoniția războiului civil Muzeul de Artă, Philadelphia S Dali Canibalismul de toamnă - Galeria Tate, Londra S Dali Telefon homar Un obiect Tate Gallery, Londra C Brancusi Coloană fără capăt - Tirgu Jiu, Paris O Kokoschka Praga Nostalgie Ch V Mukhina Muncitor și fermier colectiv - P Filonov Portretul lui I V Stalin Muzeul de Stat al Rusiei I Brodsky Portretul lui I V Stalin Muzeul de Stat al Rusiei A Drevin Peisaj de stepă cu un cal Muzeul de Stat al Rusiei A Deineka Muncitori din textile Muzeul de Stat al Rusiei A Labas În cabina unui avion Galeria de Stat Tretiakov A Labas Dirijabil Muzeul de Stat al Rusiei L Sherwood Orar Muzeul de Stat al Rusiei N Tomsky Monumentul lui S M Kirov Sankt Petersburg G Shegal Lider, profesor și prieten Muzeul de Stat al Rusiei V Efanov Întâlnire a artiștilor de teatru Stanislavsky cu studenții Academiei Forțelor Aeriene N E Jukovski Muzeul de Stat al Rusiei G Klutsis Poster S Hristoforov Poster , A Gerasimov Stalin și Voroșilov la Kremlin Galeria de Stat Tretiakov A Shaikhet Lampa Ilici A Samohvalov Fată într-un tricou Muzeul de Stat al Rusiei Tineretul - în avioane Poster X Lanzinger Purtător de stindard Centrul de istorie militară al Armatei Statelor Unite, Washington J Dottori Duce portret Muzeul de Stat de Artă Modernă, Milano C Andreoni Săgeți negre BINE Muzeul de Stat de Artă Modernă, Milano R Dufy Zână a electricității Schiță de panou Ch F Leger Linie de înaltă tensiune Schiță de panou pentru Expoziția Mondială guașă Muzeul Naţional Fernand Léger, Biot P Picasso Femeie pe plajă MSI P Picasso Nud așezat HSSV P Picasso Cap de femeie Muzeul Picasso, Paris M Chagall Revoluţie NMSI TsP , , , P Picasso Guernica Prado, Madrid R Magritte Steag de pirați Scottish National Gallery of Modern Art, Edinburgh R Magritte Prezentul Ch M Ernst Îngerul de acasă Ch NUMELE INDEX* ABADI (Abadie) Paul ( - ) - arhitect francez , ADAN (Adam) Paul ( - ) - scriitor francez ADLIVANKIN Samuil Yakovlevich ( - ) - artist rus Membru fondator al societatii KNIFE Altman Natan Isaevich ( - ) - artist rus Ambrosi (Ambrosi) Alfredo ( - ) - artist italian, unul dintre primii futuriști implicați în pictura în aer AMIET (Amiet) Kuno - artist elvețian, membru al grupului "Pod" ANDREEV Leonid Nikolaevich ( - ) - scriitor rus ANDREEV Nikolai Alekseevich ( - ) - sculptor rus, elev al lui P Trubetskoy Autor al monumentelor lui V I Lenin, A Ostrovsky și alții ANDREONI (Andreoni) Cesare ( - ) - artist italian ANNENSKY Innokenty Fedorovich ( - ) - poet, eseist, critic rus HENRI (Nepgu) Florence ( - ) - pictor și fotograf francez, a studiat la Paris, la Bauhaus De la sfârșitul anilor a făcut fotografii , ANTOINE (Antoine) Andre ( - ) - actor și regizor francez , APOLLINER (AroІіpaіge) (Kostrovitsky) ( - ) Guillaume - poet, eseist, critic de artă francez, unul dintre ideologii "Școlii din Paris" Născut în Polonia, a studiat, a trăit și a lucrat în Franța, a scris în franceză , , , , , , , * Numele artiștilor sunt evidențiate cu albastru Numele incluse în index sunt cu caractere cursive în textele adnotărilor Indexul oferă informații minime despre artiștii cărora le sunt dedicate textele relativ detaliate din carte INDEX DE NUME ARAGON (Aragon) Louis ( - ) - scriitor francez , , , , ARISTOTLE (Aristotel) ( - î Hr ) - filozof grec antic ARMAN (Arman) (Arman Fernandez) (n ) este un artist francez Din - cetățean american ARNTs (Arntz) Gerd ( - ) - artist german ARP (Agr) Hans (Jean) ( - ) - sculptor și grafician francez (alsacian), scriitor A studiat la Weimar și Paris A colaborat cu grupul Blue Rider Participant activ la mișcarea dadaistă din Zurich, unde a decorat cabaretul Voltaire În s-a căsătorit cu Sophie Teuber Din , a participat la expoziții ale suprarealiştilor, din , devine apropiat de grupul Abstracție-Creativitate Lucrările sunt în mare parte non-figurative, adesea biomorfe , , - , , , , , , , , , ARKHIPENKO Alexander Porfiryevich ( - ) - sculptor rus care a lucrat în Franța, Germania și SUA A studiat la Kiev Unul dintre fondatorii sculpturii cubiste A locuit la Paris, membru al grupului Secția de Aur Din - în SUA A predat la propriile sale școli de artă, la multe universități americane , , - , , , , , ATGE (Atget) Eugene ( - ) - fotograf francez , AShBE (Azbe) Anton ( - ) - artist sloven A lucrat în Germania Cunoscut pe scară largă pentru activitățile sale didactice și școala de artă, deschisă de el la München în , BAADER Johannes ( - ) - arhitect, scriitor german, membru al clubului berlinez "Dada" Unul dintre fondatorii fotomontajului BABEL Isaak Emmanuilovich ( - ) - scriitor rus BAKST Lev Samoilovici ( - ) - artist rus , , BALLA (VaIIa) Giacomo ( - ) - artist italian, unul dintre fondatorii futurismului A studiat la Torino, din a lucrat la Roma, în - a vizitat Parisul, a trecut o scurtă perioadă de pasiune pentru divizionism Unul dintre fondatorii picturii în aer Din revine la arta figurativă , , , BALL (ВаІІ) Hugo ( - ) - scriitor, regizor german , , BALZAC (Balzac) Honore de ( - ) - scriitor francez , , , , BALMONT Konstantin Dmitrievich ( - ) - poet simbolist rus BARANOV-ROSSINE Vladimir (Lev Davydovich Baranov) ( - ) - sculptor rus, pictor, autor de obiecte A studiat la Odesa MODERNISM Artă din prima jumătate a secolului XX și Petersburg La Paris a expus la Salon des Indépendants După revoluție, a predat la VKHUTEMAS, din - la Paris Arestat de Gestapo, a murit în lagărul de concentrare , Barlach (Barlach) Ernst ( - ) - sculptor, gravor, scriitor german A studiat la Hamburg, Dresda, Paris În a vizitat Rusia Autor de sculpturi monumentale S-a opus activ nazismului Barnes (Barnes) Albert ( - ) - colecționar american care a colecționat lucrări ale impresioniștilor Casa lui din Merion este acum un muzeu de de ani BACH (Bach) Johann Sebastian ( - ) - compozitor și organist german , , BAKHTIN Mikhail Mikhailovich ( - ) - filolog rus, critic literar BÖKLIN (Boklin) Arnold ( - ) - artist elvețian, autor de simbolist, salon, foarte la modă la sfârșitul secolului XIX - începutul secolului XX, picturi - , , , , Beckmann (Beckmann) Max ( - ) - pictor, grafician, sculptor german A studiat la Weimar și Paris Membru al Secesiunii Berlinului, a fost aproape de Blue Rider A trecut de la simbolismul naiv la "noua materialitate" și căutări post-expresioniste monumentale În a emigrat la Amsterdam, în în SUA , , Bellows, George ( - ) a fost un pictor american A studiat la New York Unul dintre fondatorii școlii Ash-Can și organizatorii Armory Show BELY Andrei (Bugaev Boris Nikolaevich) ( - ) - scriitor rus BENLYURE (Benlliurey Gil) Mariano ( - ) - sculptor spaniol Benois Alexander Nikolaevich ( - ) - artist rus, istoric de artă, critic de artă Unul dintre fondatorii revistei și ai grupului World of Art Din a locuit la Paris BEOTI (Beothy) Eugene (Istvan) ( - ) - sculptor și teoretician al artei maghiar, a lucrat la Paris A studiat la Budapesta Unul dintre co-fondatorii grupului Abstracție-Creativitate, autorul sculpturilor biomorfe realizate din materiale complexe spectaculoase și cărți de teoria artei BEARDSLEY (Beardsley) Aubrey ( - ) - artist englez , BERDYAEV Nikolai Alexandrovich ( - ) - filozof rus , Berlage Hedrik Petrus ( - ) - arhitect olandez INDEX DE NUME BERNARD (Bernard) Emil ( - ) - artist francez, critic, scriitor , BERNHEIM (Bernheim) Gaston cel Tânăr ( - ) - coproprietar al firmei Bernheim, angajat în vânzarea de tablouri , , BILIBIN Ivan Yakovlevich ( - ) - artist rus BING (Bing) Ilee ( - ) - fotograf german Din lucrează la Paris După război - în SUA Blake (Viake) William ( - ) - poet și artist englez BLEIL (VIEYI) Fritz - artist german, membru al grupului "Most" BLOK Alexander Alexandrovich ( - ) - poet rus , , , , , , BLOC (Bloc) Mark ( - ) - istoric francez BAUDLER (Baudelaire) Charles ( - ) - poet francez, critic de artă , , , , , , , , , Pierre Bonnard ( - ) pictor francez A studiat la École des Beaux-Arts și la Académie Julian din Paris Unul dintre fondatorii grupului Nabis , , BORISOV-MUSATOV Victor Elpidiforovich ( - ) - artist rus , , BOSCH (Bosch) Hieronymus (c - ) - artist olandez Boccioni (Vossiopі) Umberto ( - ) - artist italian, unul dintre fondatorii futurismului A studiat la Roma, a urmat atelierul lui Balla, ca și el, era pasionat de divizionism, în special de lucrările lui Seurat În , la Paris, se apropie de cubiști , , , , , , , , CĂSĂTORIE (Braque) Georges ( - ) - pictor, grafician și sculptor francez A studiat la Școlile de Arte Frumoase din Le Havre și Paris Unul dintre fondatorii cubismului - , , , , , , , , , , Brancusi (Brncusi, Brncuei) Constantin ( - ) - sculptor roman, lucrat in Franta A studiat la școala de artă din Craiova, apoi la București Din - la Paris Membru al Armory Show Prima expoziție personală în A mai lucrat în India, România, SUA Atelierul său a fost transferat la Centrul Georges Pompidou , , , , - , , , , , , , , Brassai (Brassai) Gyula Hallas ( - ) - fotograf maghiar, cunoscut pentru fotografiile sale de reportaj parizian, precum și pentru fotografiile cu sculpturi suprareale, uneori în unghiuri speciale, dublare etc , Brauner (Brauner) Victor ( - ) - artist român A studiat la București, a lucrat mai ales la Paris, unde s-a angajat în MODERNISM Artă din prima jumătate a secolului XX mergi la suprarealisti El a propus metoda "pictopoeziei" în art , Bruegel (Bruegel, Breughel, Brueghel) Peter (c / - ) - artist olandez , de ani BRETON (breton) Andre ( - ) - scriitor francez, cap și teoretician al mișcării suprarealiste, , , BRETON (breton) Jules-Louis ( - ) - politician francez BRODSKY Isaak Izrailevich ( - ) - artist rus, autor a numeroase portrete oficiale ale personalităților politice sovietice , , BRYUSOV Valery Yakovlevich ( - ) - scriitor rus Boileau Louis Auguste ( - ) - arhitect francez Budyonny Semyon Mikhailovici ( - ) - lider militar, mareșal al Uniunii Sovietice BULGAKOV Mihail Afanasievici ( - ) - scriitor rus BULGAKOV Sergiy (Serghei Nikolaevich) ( - ) - filozof religios rus, teolog, economist Bunin Ivan Alekseevich ( - ) - scriitor rus - , , Bunuel Luis ( - ) - regizor spaniol , , Bourdelle Emile Antoine ( - ) - sculptor, pictor, grafician francez A studiat la Școlile de Arte Plastice din Toulouse și Paris A lucrat pentru Falguier, Dalou, Rodin , , - , , , BOURGEOIS (Burghez) Pierre ( - ) - Director al Bibliotecii Naționale Elvețiane din Berna BURLIUK David ( - ) - artist, scriitor rus, cel mai faimos reprezentant al familiei Burliuk, unul dintre organizatorii și ideologii cubo-futurismului rus , , - , BOUCHER (Boucher) Alfred ( - ) - sculptor francez BACON (Wasop) Francis ( - ) - artist englez , , WAGNER (Wagner) Richard ( - ) - compozitor german, dirijor , VALADON (Valadon) Suzanne ( - ) - artist francez, mama lui M Utrillo VALERIE (Vaiyogu) Paul ( - ) - scriitor francez, critic de artă INDEX DE NUME Vallotton (Vallotton) Felix-Edouard ( - ) - artist elvețian WALDEN (Walden) Herwart ( - ) - scriitor și critic german VAN GOGH (van Gogh) Vincent ( - ) - pictor olandez, postimpresionist - , , , , , , , , , , , , VAN DONGEN (Van Dongen) Kees (Cornelis Theodorus Maria) ( - ) - artist olandez, membru al grupului fauvist După război, a pictat în principal portrete , , , , , Vantongerloo Georges ( - ) pictor, sculptor, arhitect și teoretician al artei belgian A studiat la Anvers și Bruxelles, din la Paris Co-fondator al grupurilor Stil și Abstracție-Creativitate A pictat compoziții geometrice plane, la sfârșitul vieții a realizat multă sculptură din diverse materiale , Varno (Warnod) Andre - critic de artă francez, autor al termenului "școală franceză" VASILIEVA Maria Mikhailovna ( - ) - artistă rusă care a trăit în Franța , WAPO (Watteau) Antoine ( - ) - artist francez , WEBER (Weber) Max ( - ) - artist american de de ani WEGENER (Wegener) Paul ( - ) - actor german de teatru și film Weill (Weill) Berta - galerist francez Ea și-a deschis prima galerie la Paris în , , VELDE (van de Velde) Henry (Henri) van de ( - ) - arhitect belgian, maestru al artei decorative Unul dintre fondatorii stilului Art Nouveau (modern) , VÖLFLIN (Wolfflin) Heinrich ( - ) - critic de artă elvețian VEREVKINA (Werefkin) Marianne von (Maria Vladimirovna) ( - ) - artistă rusă, a studiat la Moscova, Sankt Petersburg, Munchen Devenind prietenă cu Yavlensky, aproape că a încetat să scrie Expus cu "Blue Rider", a organizat grupul de artă "Big Bear" (Der Grosse Bar) la Berlin Pictura ei este apropiată de pictura din perioada Murnau a lui Kandinsky , , Verlain Paul ( - ) - poet francez Verne (Verne) Jules ( - ) - scriitor francez VERTOV Dziga (Denis Arkadyevich Kaufman) ( / - ) - regizor de film rus , , MODERNISM Artă din prima jumătate a secolului XX VESNIN Alexander Alexandrovich ( - ) - arhitect rus, artist WILINK (Willink) Karel ( - ) - artist olandez Unul dintre principalii reprezentanți ai "realismului magic" din Olanda Acuratețea fotografică combinată cu tradiția clasică și motive vizionare , VILLON (VіІІop) Jacques (Gaston DUCHAN) ( - ) - artist francez, fratele lui M Duchamp În tinerețe a fost angajat în grafica revistelor Unul dintre fondatorii Secțiunii de Aur ( ), participant la Armory Show Începând cu cubismul, a ajuns la pictura non-figurativă, dar a pictat și portrete aproape tradiționale, deși "fațetate", cu o schemă plastică abstractă , , , , VINE (Wiene) Robert ( - ) - regizor de film german , Vlaminck (Vlaminck) Maurice de ( - ) - artist francez Membru al grupului "sălbatic" , , , VO (Waugh) Evelyn ( - ) - scriitoare engleză VOXEL (Vauxelles) Louis Meyer ( - ) - critic de artă francez Vollard Ambroye ( - ) - marchand francez, galerist , , , , , , , , VOLOSHIN Maximilian Alexandrovich ( - ) - scriitor rus, artist de ani VOROSHILOV Kliment Efremovici ( - ) - lider militar sovietic , , WORRINGER (Worringer) Wilhelm ( - ) - critic de artă german VRUBEL Mihail Alexandrovici ( - ) - artist rus , , , - , , , , , VYGOTSKI Lev Semenovici ( - ) - psiholog rus , , , VUYYAR (Vuillard) Edouard ( - ) - Artist francez, a studiat la Paris, a lucrat ca ilustrator pentru "Revue blanche" Unul dintre fondatorii grupului Nabis , GABO (Pevzner) Naum Borisovich ( - ) - sculptor rus, scenograf, fratele mai mic al lui Nathan (Antoine) Pevzner A studiat științele naturii la München și istoria artei la Wölflin A lucrat în Norvegia, în Rusia ( - ), la Berlin, Paris, Londra și SUA A fost fascinat de relația dintre formă și spațiu, autorul multor compoziții abstracte, în care a folosit fire de nailon în anii patruzeci În a lucrat pentru baletul Diaghilev INDEX DE NUME GADAMER (Gadamer) Hans Georg ( -?) - filozof german , , GAZDANOV Gaito ( - ) - scriitor rus GALLIBERT (Gallibert) Genevieve ( -?) - artist francez, pictor peisagist A participat la pictura pavilionului de Aeronautică la Expoziția Mondială din la Paris Garnier Charles ( - ) - arhitect francez Federico Garcia Lorca ( - ) - poet și dramaturg spaniol , HARTMAN Foma Alexandrovich ( - ) - compozitor rus, pianist GAUDI (Gaudi y Cornet) Antonio ( - ) - arhitect spaniol , GASHEK (Nayek) Yaroslav ( - ) - scriitor ceh GE Nikolai Nikolaevich ( - ) - artist rus GOEBBELS (Goebbels) Joseph ( - ) - politician nazist Heine (Neine) Heinrich ( - ) - scriitor german , GENERALĂ (Generație) Ivan (n ) - pictor primitiv croat GERASIMOV Alexander Mikhailovici ( - ) - artist rus - GERASIMOV Sergey Vasilievich ( - ) - artist rus GERRY (Guerry) Lilian - istoric de artă francez, autor de cărți despre spațiu de Cezanne, despre istoria perspectivei, despre pictura italiană HESSE (Hesse) Hermann ( - ) - scriitor german (elvețian) , , Goethe (Goethe) Johann Wolfgang ( - ) - scriitor german GEFTER Mikhail Yakovlevich ( - ) - istoric rus Guimard Hector ( - ) - arhitect francez , , GIS (Băieți) Constantin ( - ) - artist francez , , , HITLER (Hitler) Adolf ( - ) - politician nazist , , , Albert Gleizes ( - ) a fost un pictor și scriitor francez A expus cu Cubiștii, membru al grupului Secția de Aur Împreună cu Metzinger a publicat cartea Despre cubism ( ) , , , , , , MODERNISM Artă din prima jumătate a secolului XX Gauguin (Gauguin) Paul Eugene Henri ( - ) - pictor francez Şeful şcolii Pont-Avven , , , , , , , , , , , , GOGOL Nikolai Vasilyevich ( - ) - scriitor rus , , Goya și Lucientes (Goya y Lucientes) Francisco José de ( - ) - artist spaniol , , , , , , , GOLL (Goli) Ivan ( - ) - scriitor franco-german Nume real - Isaac Lang GOLOVIN Alexander Yakovlevich ( - ) - pictor și designer de teatru rus G L MShT K Igor Naumovich - istoric de artă rus , Galsworthy, John ( - ), scriitor englez GOLDSHMIDT Robert - inginer și colecționar belgian GONZALES (Gonzâlez) Joan ( - ) și Julio ( - ) - artiști spanioli GONCHAROV Natalia Sergeevna ( - ) - pictor rus, grafician, scenograf soţia lui M Larionov A studiat la Moscova la clasa de sculptură Posedând o individualitate puternică, bazându-se pe tradițiile picturii medievale rusești, ea a adus un omagiu cubismului și futurismului Din la Paris, a lucrat pentru Baleții Ruși ai lui Diaghilev , , , , , , , , - , , , GORKI Maxim (Alexey Maksimovici Peshkov) ( - ) - scriitor rus , GOTIER (Gotier) Theophile ( - ) - scriitor francez, critic HOFFMANN (Goffmann) Ernst Theodor Amadeus ( - ) - scriitor romantic, compozitor, artist german , , , GRABAR Igor Emmanuilovich ( - ) - artist și critic de artă rus Granet (Granet) Francois-Marius ( - ) - artist francez Gris (Gris) Juan (Jose Victoriano Gonzalez) ( - ) - artist spaniol, a studiat la Madrid Din - în Franța, din a pictat în tradiția cubismului La începutul anilor a fost decorator la Baletul Rus la Diaghilev , , , - , , , Griffith, David ( - ) - regizor de film american GROMER (Gromaire) Marcel ( - ) - artist francez A studiat la Paris (în studiouri private în Montparnasse) și la Madry INDEX DE NUME de Din la Paris Era aproape de cubiști Prima expoziție personală în galeria "Unicorn" în A participat la decorarea Expoziției Mondiale din Realizat desene pentru tapiserii , - , , , , impreuna cu Lursa GROPIUS (Gropius) Walter ( - ) - arhitect german, designer și teoretician al arhitecturii , , GROS (Grosz) Georg ( - ) - artist american de origine germană , , , , , GROSSBERG (Grossberg) Karl ( - ) - artist german A studiat arhitectura la Aachen și Darmstadt După război a studiat la Bauhaus Participant la expoziția "New Materiality" din Amsterdam (SM), a primit comenzi de la Ministerul Propagandei GROT (Groth) Gerda este o prietenă și asistentă a lui Soutine, supranumită de el "Mademoiselle Garde" (Păstrătoare) Grundig (Grundig) Hans ( - ) - artist german GRAY (Gray) Camille (?- ) - istoric de artă american , GRUNEWALD (Griinewald) Mathis Gotthart-Nithart ( / sau / - sau / ) - artist german Solomon Guggenheim ( - ), om de afaceri și colecționar american GURO Elena Genrikhovna (Eleanor de Notenberg) ( - ) - artist rus DAVID (David) Jacques Louis ( - ) - artist francez , Daguerre (Daguerre) Louis-Jacques Mande ( - ) - artist francez, inventator al fotografiei DALI (Dali) Salvador ( - ) - artist spaniol A studiat la Madrid Fascinat de teoria lui Freud Din la Paris S-au alăturat suprarealiştilor Figura de cult a "suprrealismului de masă" , , , , , , , , , - , , - , , D'Annunzio (D'Annunzio) Gabriele ( - ) - scriitor italian și persoană publică Dante (Dante) Alighieri ( - ) - poet italian DEBUSSY (Debussy) Claude ( - ) - compozitor francez DEGA (Degas) Edgar ( - ) - pictor, grafician, sculptor francez A studiat la Scoala de Arte Plastice Unul dintre precursorii și inspiratorii impresionismului , , , , , , , DEINEKA Alexander Alexandrovich ( - ) - artist rus , , , DE CHIRICO (De Chirico) Giorgio ( - ) - pictor și poet italian A studiat la München La Paris, a devenit aproape de cubiști os MODERNISM Artă din prima jumătate a secolului XX inovator și șef al școlii metafizice DELACROIX (Delacroix) Eugene ( - ) - artist francez , , DELAROCHE Paul (Hippolite) ( - ) - artist francez , , DELEKTORSKAYA Lidia Nikolaevna ( - ) - secretară și prietenă a lui A Matisse Delone (Delaunay) Robert ( - ) - artist francez A studiat la Școala de Teatru și Arte Decorative din Belleville Din , a adus un omagiu cubismului, creând în curând compoziții neobiective Împreună cu S Delaunay - întemeietorul orfismului Delaunay Sonya Turk (Sarah Ilyinichna Stern) ( - ) - artistă rusă, designer de modă A lucrat în Franța (din ) A studiat la Karlsruhe și Paris În urma soțului ei, R Delaunay s-a dezvoltat spre pictura abstractă, îi plăcea să transmită mișcare și lumină Angajat în modelarea "rochiilor simultane" Delvaux (Delvaux) Paul ( - ) - pictor belgian A absolvit Academia de Arte din Bruxelles, a fost influențat de K Permeke În arta lui există mult suprarealism, combinat cu fantezie picant, colorism subtil și un fel de poezie tristă Maniera plastică ecou parțial stilului rigid și înghețat al picturii metafizice , - DENI (Denis) Maurice ( - ) - artist francez A studiat la Académie Julian și la Ecole des Beaux-Arts din Paris Unul dintre fondatorii și teoreticianul grupului Nabis , , , , , Derain (Derain) Andre ( - ) - pictor francez, grafician, sculptor, scenograf, ceramist A studiat cu E Career și la Academia Julian În a vorbit cu fauviștii , , , , , - , , , , , , , Giacometti, Alberto ( - ), sculptor și pictor elvețian A studiat la Geneva La Paris, la Bourdelle La începutul anilor , a devenit aproape de suprarealişti A lucrat în Franța și SUA , - , , JAMES (James) William ( - ) - filozof și psiholog american JOYS (Bucurii) James ( - ) - scriitor irlandez , , , Giotto (Giotto) di Bondone ( / ?- ) - artist italian , ZANELLI (Zanelli) Angelo ( -?) - sculptor italian INDEX DE NUME DZIGAN Efim Lvovich ( - ) - regizor de film rus DIX (Dix) Otto ( - ) - artist german A studiat la Dresda, după război - la Düsseldorf Aproape de stilul expresionist A participat la expoziția grupului New Materiality , DOBUZHINSKY Mstislav Valerianovich ( - ) - artist rus DOBYCHINA Nadezhda Evseevna ( - ) - organizator al Biroului de Artă pe Câmpul lui Marte, organizator de expoziții ale avangardei ruse, inclusiv "Ultima Expoziție Futuristă de Pictură , " DOMELA (Domela) Cesar ( - ) - artist olandez Autodidact, a lucrat la Berlin și Paris, s-a ocupat de fotomontaje, sculptură (obiecte), s-a alăturat asociației "Abstracție-creativitate" După ce a părăsit Berlinul, a lucrat la Paris A fost fascinat de constructivismul rus , DOMINGUES (Dominguez) Oscar ( - ) - artist spaniol Autodidact A lucrat în Franța, un participant activ în mișcarea suprarealistă, a experimentat "scrierea automată" Prima expoziție personală la Tenerife în S-a sinucis la Paris DOMIER (Daumier) Honore ( - ) - artist francez , , , , , , , Donatello ( - ) a fost un sculptor italian Nume adevărat - Donato di Niccolò di Betto Bardi DOS PASSOS (Dos Passos) John ( - ) - scriitor american , , - , , , DOSTOIEVSKI Fedor Mihailovici ( - ) - scriitor rus Dottori (Dottori) Gerardo ( - ) - artist italian, în anii fascismului a lucrat în stilul aprobat oficial de pictură în aer, a pictat portrete ale lui Mussolini , Dreiser, Theodore ( - ) - scriitor american DREVIN (Drevinsh) Alexander (Rudolf) Davidovich ( - ?) - artist rus , DUNIKOVSKY (Dunikowski) Xavier ( - ) - sculptor polonez A studiat la Cracovia, în - a lucrat la Paris , DULAC (Dulac) Germain ( - ) - regizor francez, scenarist, teoretician al filmului Nume real - Sesse-Schneider Am încercat să fac filme inutile DUMAS (Dumas) Alexander (Dumas-fiul) ( - ) - scriitor francez MODERNISM Artă din prima jumătate a secolului XX Dumont Pierre ( - ) - artist și critic de artă francez Durand-Ruel (Durand-Ruel) Paul ( - ) - francez Marchand DURER (Diirer) Albrecht ( - ) - artist german DYUSBURG (Doesburg) Theo Wang ( - ) - artist german Duter (Dutert) Ferdinand ( - ) - arhitect francez DUFY (Dufy) Raul ( - ) - pictor francez, grafician, scenograf, ceramist A studiat la Școlile de Arte Frumoase din Le Havre și Paris Membru al grupului "sălbatic" În anii își formează propriul stil aparte, marcat de o lejeritate exterioară a motivelor, combinată cu o uscăciune nervoasă a formelor și pictură blândă, energică și precizie Autorul picturii "Zâna electrică" la Târgul Mondial din , , , , , , , , Duchamp Marcel ( - ) - artist francez, autor de obiecte, instalații A studiat la Ecole des Beaux-Arts din Paris Precursor al principiilor creative postmoderne, autorul primelor "Ready Mades" , - , , , - , - , , , , , , DIAGILEV Sergey Pavlovich ( - ) - artist rus, organizator de expoziții, întreprinderi de teatru, trupe de balet etc , , , , , ERMOLAEV Boris Nikolaevich ( - ) - artist rus , , ERMOLAEVA Vera Mikhailovna ( - ) - artistă rusă EFANOV Vasily Prokofievich ( - ) - artist rus , , Jacob (Jacob) Max ( - ) - scriitor și artist francez A pictat în guașă - scene de teatru și vederi ale Parisului , , , , , , , Jean Paul Johann Pauls ( - ) a fost un scriitor german Nume real - Richter JARRY (Jarry) Alfred ( - ) - scriitor francez , Gericault (Gericault) Theodore ( - ) - artist francez , GEFFROY (Geffroy) Gustave ( - ) - scriitor francez GIDE (Gide) Andre ( - ) - scriitor francez , , , , , GIRAULT (Girault) Charles ( - ) - arhitect francez George Woldemar (Jerzy Waldemar Jarosinski, Jarocinski) ( - ) - scriitor și critic de artă francez, originar din Polonia , , , INDEX DE NUME Franz Jourdain ( - ) - arhitect francez , ZARATE (Zarate) Ortiz de - artist catalan ZBOROVSKY (Zborovski) Leopold ( - ) - marchand francez La Paris din ZOLA (Zola) Emil ( - ) - scriitor francez , , IV (Yves), călugăr - miniaturist francez din secolul XIV IVANOV Alexander Andreevich ( - ) - artist rus de ani IVANOV Vyacheslav Ivanovici ( - ) - scriitor rus IVANOVSKY Ivan Vasilevici ( - ) - artist rus A studiat la Moscova Membru al asociației OST IZDEBSKY Vladimir Alekseevich ( - ) - sculptor și pictor rus , , IOFAN Boris Mihailovici ( - ) - arhitect rus A studiat la Odesa și Roma Autor al proiectului Palatului Sovietelor de la Moscova și pavilioanele URSS la Expozițiile Mondiale din și , IRVING (Irving) Washington ( - ) - scriitor american ISTOMIN Konstantin Nikolaevich ( - ) - artist rus ITURRINO (Iturrino) Francisco ( - ) - artist basc JENSEN (Jensen) Wilhelm ( ) - scriitor german JOLLAS Woldemar - critic de artă CABANEL (Cabanei) Alexandru ( - ) - artist francez , KAVERIN Veniamin Aleksandrovich ( - ) - scriitor rus Nume real - Zilber CASORATI (Casorati) Felice ( - ) - artist italian CALLOT (Callot) Jacques ( ?- ) - gravor și desenator francez , Calder, Alexander ( - ), sculptor american A studiat la New York și Paris A trăit și a lucrat mult timp în Franța Membru al grupului "Abstracție-Creativitate" Unul dintre primii autori ai "mobilelor" (un nume inventat de Duchamp) - sculpturi dinamice , KAMENSKY Vasily Vasilyevich ( - ) - scriitor rus KAMPENDONK (Campendonk) Heinrich ( - ) - Artist german, studiat la Krefeld, expus cu Călărețul Albastru în , înainte de venirea naziștilor la putere, a fost profesor la Academia de Arte din Düsseldorf, apoi a plecat în Belgia, mai târziu - în Olanda Campigli Massimo ( - ) - artist italian MODERNISM Artă din prima jumătate a secolului XX Kahnweiler Daniel-Henri ( - ) - colecționar, galerist, editor , Cangiullo (Cangiullo) Francesco ( - * ) - un poet și designer care a participat la acțiunile lui "Dada" KANDINSKY Vasily Vasilyevich ( - ) - artist rus, teoretician al artei, poet A lucrat în Rusia, Germania, Franța Unul dintre fondatorii artei neobiective, , , - , , , - , , , , , , , , - , - , , , , , , , Kanoldt (Kanoldt) Alexander ( - ) - artist german A studiat la Karlsruhe Fondator al Noii Asociații a Artiștilor din München ( ), în - Noua Secesiune München S-a alăturat mișcării Noua Materialitate , KANT (Kant) Immanuel ( - ) - filozof german CANUDO Ricciotto ( - ) - scriitor italian, jurnalist KAPA (Sarah) Robert (Andrey Friedman) ( - ) - fotograf și reporter maghiar A lucrat în Germania, Franța, Spania A emigrat în SUA Ucis în Vietnam KARDOVSKY Dmitri Nikolaevich ( - ) - artist rus CARRA (Sagga) Carlo ( - ) a fost un pictor italian În tinerețe, a lucrat ca decorator, a participat la decorarea pavilionului Expoziției Mondiale de la Paris A studiat la Milano Împreună cu De Chirico, a format nucleul unui grup de artiști ai școlii metafizice , , , , , - , , Cartier-Bresson Henri (n ) este un fotograf și fotograf francez A studiat pictura cu A Lotul , , CASAGEMAS (Casagemas) Carlee (?- ) - artist spaniol , CASSIRER (Cassirer) Paul ( - ) și Bruno ( - ) - proprietari ai unei galerii și edituri din Berlin Franz Kafka ( - ) - scriitor austriac , , , , , , KERTESZ (Kertesz) Andre ( - ) - fotograf maghiar care a lucrat în Franța și Statele Unite (din ) Cunoscut pentru fotografiile făcute cu oglinzi curbate - "distorsiuni" , , KIKI (Kikі) Alice Ernestine Prin (Prin) ( - ) - model, artist, actrita KIKOIN Mikhail ( - ) - artist rus Din - în Franța Kirchner (Kirchner) Ernst Ludwig ( - ) - artist german, figura centrală a expresionismului german A studiat arhitectura INDEX DE NUME tur la Dresda Fondator al grupului din Dresda "Most" împreună cu Heckel și Schmmdt-Rottluff Membru al Noii Secesiuni În s-a alăturat grupului Roș-Albastru din Davos Unul dintre cei mai semnificativi reprezentanți ai expresionismului Persecutat de naziști ca reprezentant al "artei degenerate", a rămas în Elveția , , - , KLEE (KІee) Paul ( - ) - artist elvețian (german) A studiat la München În a locuit la Paris A participat la activitățile grupului Blue Rider Co-fondator al Noii Secesiuni din München A predat la Bauhaus Din - în Elveția , , , , , , , , , , , , , , , , , , , , - , - , , , , , , , , , , , Clemenceau (Clemenceau) Georges ( - ) - politician francez CLAIRE (Ciaig) Rene ( - ) - regizor francez , Klimt (Klimt) Gustav ( - ) - artist austriac A studiat la Viena Membru fondator al Secesiunii de la Viena Autor de picturi, picturi murale monumentale, portrete, se remarcă prin rafinament persistent, picant, erotism aproape dureros, un simț acut al Art Nouveau și Art Deco perceput în felul său , , Klinger (Klinger) Max ( - ) - pictor, grafician și sculptor german , KLUTSIS Gustav Gustavovich ( - ) - artist rus Knutson (Knutson-Tzara) Greta ( -?) - artist norvegian , COBURN (Coburn) Alvin Langdon ( - ) - fotograf american, unul dintre co-fondatorii "Photo Secession" A lucrat mai ales în Anglia Autorul "vortografelor" - primele fotografii abstracte KOBRO (Kobro) Katarzyna ( - ) - sculptor polonez Soția lui V Strzheminsky A studiat la Moscova Membru al UNOVIS De la începutul anilor - în Polonia Membru al grupurilor Block și Prezență, apoi fondator al grupului A R (Avant-garde reell - Artistes revolutionnaires) A lucrat la Lodz, apoi s-a alăturat asociației "Abstracție-creativitate" , COVI NG Lawrence ( - ) - artist englez și istoric de artă KOKIO (Coquiot) ( - ) Gustave - critic de artă francez KOKOSHKA Oscar ( - ) - artist austriac (ceh), poet A studiat la Viena, a lucrat și a predat în Austria, Germania, Cehia A devenit cetățean al Cehoslovaciei ( - ) După război, a luat cetățenia engleză și austriacă Ultimii ani ai vieții și-a petrecut în Elveția Aproape în stil MODERNISM Artă din prima jumătate a secolului XX expresionism, autor de peisaje, portrete, ilustrații pentru propria sa poezie , Cocteau (Sosieai) Jean ( - ) - scriitor, regizor, artist, eseist francez, membru al Academiei Franceze ( ) Ca artist, cel mai bine cunoscut pentru portretele sale rafinate , , , , COLLINGWOOD (Collingwood) Robin George ( - ) - filozof englez , , , KONRAD (Conrad) Joseph ( - ) - scriitor englez, polonez de origine Nume real - Jozef Theodor Konrad Kozhenevsky Contamin - inginer civil francez KONCHALOVSKY Petr Petrovici ( - ) - artist rus CORO (Corot) Camille ( - ) - artist francez , KOROVIN Konstantin Alekseevich ( - ) - artist rus KRAMSKOY Ivan Nikolaevich ( - ) - artist rus , , Cranach (Cranach) Lucas cel Bătrân ( - ) - artist german , Flint (Kremegne) Pavel ( - ) - artist rus A studiat la Vilna La Paris din CROCE (Cgose) Benedetto ( - ) - filozof italian Krull Germain ( - ) a fost un fotograf german A studiat la München A lucrat în Germania și Franța, apoi în Monaco, Brazilia și Algeria, apoi din nou la Paris , KRUCHENYKH Alexey Eliseevich ( - ) - scriitor rus , , , CRAG (Craig) Henry Edward Gordon ( - ) - regizor și artist englez KUBIN (Kubin) Otokar (Othon) ( - ) - artist ceh A lucrat în Franța A adus un omagiu expresionismului, s-a alăturat Călărețului Albastru După război, a pictat în principal peisaje , KUZNETSOV Pavel Varfolomeevich ( - ) - artist rus , , KULBIN Nikolai Ivanovich ( - ) - artist rus, scenograf, grafician, organizator de expoziții Medic de profesie , - , KUNING (Kooning) Willem de ( - ) - artist olandez KUPKA (Kirka) Frantisek ( - ) - artist ceh A studiat la Praga și la Viena Din - la Paris S-a alăturat grupului Pyuto A dezvoltat o fascinație pentru punctillism Unul dintre primii abstracționiști care a pictat compoziții neobiective din anii INDEX DE NUME Împreună cu Delaunay, el a stat la baza mișcării Orpist Opera lui este în mare parte geometrică Participant la expoziția "Cubism and Abstraction" (New York, ) În a fost președinte al expoziției de la Jeu de Paume , , , , , KUPRIN Alexander Ivanovici ( - ) - scriitor rus Courbet (Courbet) Gustave ( - ) - artist francez , , , , KUSTODIEV Boris Mikhailovici ( - ) - artist rus , Couture (Couture) Thomas ( - ) - artist francez , CHIARADIA (Chiaradia) Enrico ( - ) - sculptor italian Carroll Lewis ( - ) - scriitor și matematician englez Laban (Laban) Rudolf von ( - ) - coregraf austriac LABAS Alexander Alexandrovich ( - ) - artist rus , , Labrouste, Henri ( - ), arhitect francez Lacombe (Lacombe) Georges ( - ) - pictor și sculptor francez LALU (Laloux) Victor ( - ) - arhitect francez Profesor la Școala de Arte Plastice, constructor al Gare d'Orsay ( ) Lanzinger, Hubert ( - ), pictor austriac A expus pentru prima dată la Secesiune în După Anschluss, a devenit artistul oficial al Reichului , LARIONOV Mihail Fedorovich ( - ) - artist rus A studiat la Moscova Unul dintre fondatorii avangardei ruse timpurii, a trecut prin perioada luchismului, primitivismului, a adus un omagiu căutărilor cubo-futuriste , , , , , , - , Pierre Larousse ( - ) - fondator al editurii enciclopediei din Paris ( ) LAURY (Lowry) Lawrence ( - ) - artist scoțian, a pictat peisaje urbane, de fabrică și locuitorii lor într-un mod grotesc sumbru LA Fresnaye (La Fresnaye) Roger de ( - ) - artist francez LEVITAN Isaak Ilici ( - ) - artist rus Leger (Leger) Fernand ( - ) - artist francez, sculptor, grafician, ceramist, decorator A studiat la studioul de arhitectură și la Școala de Arte Frumoase din Paris În jurul anului a fost aproape de cubism MODERNISM Artă din prima jumătate a secolului XX LEIBNIZ (Leibniz) Gottfried Wilhelm ( - ) - filozof, matematician, fizician, lingvist german Leconte de Lisle (Leconte de Lisle) Charles - poet și personaj public francez Le Corbusier Jeanneret Charles Edouard ( - ) a fost un arhitect francez A studiat la Școala de Artă din La Chaux-de-Fonds Fondator al purismului cu Ozanfant , LEM (Lem) Stanislav (n ) - scriitor polonez LENIN (Ulianov) Vladimir Ilici ( - ) - politician , , , , , LENTULOV Aristarkh Vasilievich ( - ) - artist rus , - LEONARDO (Leonardo da Vinci) (Leonardo da Vinci) ( - ) - artist italian, sculptor, om de știință, inventator Leporskaya Anna Alexandrovna ( - ) - artistă rusă elevul lui Malevici Angajat în grafică, pictură pe porțelan , LIBERMAN (Liebermann) Max ( - ) - artist german LIMBURG (Ies Limbourg), frați, Paul, Erman și Jean (XIV - înainte de ) - miniaturiști franco-flamandi Lipchitz, Jacques (Khaim-Yakov Abramovici) ( - ) - sculptor rus Din a studiat și a lucrat la Paris, din - în SUA, apoi în Italia Unul dintre fondatorii cubismului în sculptura , , Lifshits Benedikt Konstantinovich ( - ) - scriitor rus, poet, traducător, istoric cultural LICHTENSTEIN (Lichtenstein) Roy ( - ) - artist american LISH (Lisch) Jean Just ( - ) - arhitect francez, autor al restructurării gării Saint-Lazare ( - ) L VIK (Losovick) Louis - artist american LONDRA Jack ( - ) - scriitor american Laurens Henri ( - ) - sculptor francez, gravor , Laurencin Marie ( - ) a fost un pictor francez A studiat la Paris, în tinerețe i-a plăcut cubismul, în anii a început să picteze portrete plane ale femeilor și copiilor, rafinate în desen și naturi moarte, susținute în culori palide și stricte A fost prietenă cu Apollinaire în - , LOT (Lhote) Andre ( - ) - sculptor, artist, istoric de artă francez Alăturat la începutul secolului cubismului , INDEX DE NUME LUCHISHKIN Serghei Alexandrovici ( - ) - artist rus , , LEWIS Sinclair ( - ), scriitor american Magritte, René ( - ), pictor belgian După ce a adus un omagiu aproape tuturor celor mai importante mișcări din tinerețe, a apelat la suprarealism , , , , , - , , , MASEREL (Masereel) Frans ( - ) - artist belgian, editor A studiat la Gent A lucrat în Belgia, Paris, Geneva Autor a multor cicluri grafice MAYOLLE (MaіІІоІ) Aristide Joseph Bonaventure ( - ) a fost un sculptor, pictor, grafician francez, maestru al artelor decorative și aplicate A studiat la Școala de Arte Plastice , , , MACKE (Mască) August ( - ) - Artist german, a studiat arta la Düsseldorf, a lucrat acolo pentru teatru Membru al grupului Blue Rider El a combinat tehnicile expresioniste cu imediata observații naturale, ascuțite, grotești , , - , , , , , MALEVICH Kazimir Severinovici ( - ) - artist rus Personajul central al avangardei de la începutul secolului al XX-lea, creatorul suprematismului, fondatorul uneia dintre cele mai radicale mișcări ale picturii non-obiective , , - , , , , , , , , , , , , Mallarmé, Stéphane ( - ), poet simbolist francez MALRO (Malraux) Andre ( - ) - scriitor francez, om de stat , , MALYAVIN Philip Andreevich ( - ) - artist rus MANDELSHTAM Osip Emilievich ( - ) - scriitor rus MANET (Manet) Edouard ( - ) - artist francez , , - , , , , , , , MANN (Mapp) Thomas ( - ) - scriitor german MAN RAY (Man Ray) Rudnicki Emmanuel ( - ) - fotograf american, artist, director de imagine, autor de obiecte, designer de modă, jurnalist A fost primul care s-a angajat în tehnologii complexe care deschid noi posibilități artistice pentru fotografia de avangardă: rayograme, solarizare Una dintre figurile centrale ale mișcării Dada din Paris și New York , , , - , , , MANTEGNA (Mantegna) Andrea ( - ) - artist italian Magnelli, Alberto ( - ), pictor italian Din , a devenit apropiat de cubiștii și futuriștii din Paris După a trecut la abstractizare, apoi a revenit la imagine MODERNISM Artă din prima jumătate a secolului XX valoare Cele mai cunoscute sunt picturile sale timpurii, foarte ciudate, extrem de decorative MANIACH Pedro - Barcelona martie MARIN (Marin) John ( - ) - artist american MARINETTI (Marinetti) Filippo Tommaso ( - ) - scriitor italian, teoretician al futurismului MARK (mag) Franz ( - ) - artist german A studiat la Academia din München, a vizitat de mai multe ori Italia, Grecia, Franța S-a ajuns treptat la pictura neobiectivă , , , , , - , , , , MARK (Marquet) Albert ( - ) - artist francez A studiat la Paris, membru al mișcării fauviste, Marcinsky Georg - istoric de artă german MARCHAND Jean (n ) este un peisagist francez A studiat la Aix, a debutat la Salon d'Automne Massot (Massot) Pierre de ( - ) - scriitor și critic francez, membru al mișcării Dada MASSON (Masson) Andre ( - ) - artist francez A studiat la Bruxelles Din - la Paris De asemenea, a trăit și a lucrat în Spania și SUA Din lucrează cu suprarealiştii , , MATISSE (Matisse) Amelia ( - ) - soția lui Henri Matisse Matisse Henri ( - ) - artist francez Studiat sub Moreau, a fost influențat de puntillism A fost în fruntea fauviștilor , , , , , , , , , , , , - , , , , , , , , , , , , , , , , - , MATE Vasily Vasilyevich ( - ) - artist rus MATYUSIN Mikhail Vasilyevich ( - ) - artist rus , , MAFAI (Mafai) Mario ( - ) - artist italian MASHKOV Ilya Ivanovici ( - ) - artist rus MAYAKOVSKY Vladimir Vladimirovici ( - ) - scriitor rus , , , , MEYERHOLD Vsevolod Emilievich ( - ) - regizor rus, actor , , , MEISSONIER (Meissonier) Ernest ( - ) - artist francez MELIES (Melies) Georges ( - ) - regizor francez de film MEREZHKOVSKY Dmitri Sergeevich ( - ) - scriitor rus INDEX DE NUME Merleau-Ponty Maurice ( - ) - scriitor francez MATERLINCK (Maeterlinck) Maurice ( - ) - scriitor belgian Jean Metzinger ( - ) a fost un pictor francez A studiat la Nantes După a devenit interesat de cubism Membru al grupului Secția de Aur Împreună cu Gleizes, a publicat cartea Despre cubism ( ) , , , , , , MILLET (Millet) Jean-Francois ( - ) - artist francez MILLER (MіІІeg) Henry ( - ) - artist american MILN (MPpe) Allan Alexander ( - ) - scriitor englez MIRO (Migo) Juan ( - ) - artist spaniol, autor de obiecte A studiat la Barcelona A lucrat mai ales în Franța Cel mai mare reprezentant al suprarealismului, care a rămas fidel începutului pitoresc, decorativ Picturile sale au păstrat întotdeauna o poezie nervoasă, departe de naturalismul speculativ comun picturii suprarealiste MIS VAN DER ROE (Mies van der Rohe) Ludwig ( - ) - arhitect german și american Mickiewicz (Mickiewicz) Adam ( - ) - poet polonez Modigliani Amadeo ( - ) a fost un pictor și sculptor italian A studiat la Florența și Veneția Din - în Franța Modigliani-Hebuterne Jeanne ( - ) - soție Amadeo Modigliani MOSES, Grandma Moses (Grandma Moses) Anna Mzri ( - ) - artistă americană, primitivistă A început să picteze după de ani Autorul autobiografiei Povestea vieții mele ( ) Mauclaire Camille ( - ) - critic de artă francez MONDRIAN (Mondrian) Piet ( - ) - artist olandez A studiat la Amsterdam Fondatorul neoplasticismului, șef al grupului Stil , , , , - , , , - , MOHE(Monet) Claude ( - ) - artist francez , - , , , Maupassant Guy de ( - ) - scriitor francez , MORANDI (Morandi) Giorgio ( - ) - artist italian , , , , - , , MODERNISM Artă din prima jumătate a secolului XX MOPEAC (Moreas) Jean ( - ) - scriitor francez de origine greacă Nume real - Ionnis Papadiamantopoulos Maurice (Moise) Charles ( - ) - scriitor, poet și critic de artă francez Moreau Gustave ( - ) a fost un pictor francez care a studiat la Paris Autor de compoziții rafinate pe subiecte mitologice și alegorice în spirit simbolist , , , , , , , , , MOROZOV Ivan Abramovici ( - ) - industriaș, colecționar , MORRIS (Morris) William ( - ) - artist englez, scriitor, teoretician al artei Moholy-Nagy (Moholy-Nagy) Laszlo ( - ) - artist maghiar A studiat la Budapesta S-a angajat în pictură, arte plastice, fotograme, cinema A predat la Bauhaus (Weimar) A lucrat în Germania, apoi a predat la Chicago Bauhaus , MOZART (Mozart) Wolfgang Amadeus ( - ) - compozitor austriac , , , MUNK (Munch) Edvard ( - ) - artist norvegian A studiat la Christiania (Oslo) Unul dintre precursorii picturii moderne, în special expresionismul A pictat realitatea, oamenii, natura, transformate de "convulsiile materiei", înfățișând exteriorul doar în măsura în care exprimă starea interioară MUR (Mooge) Henry, sir ( - ) - sculptor englez A studiat la Leeds și Londra Co-fondator al grupului Unit Ope În a participat la Expoziția Internațională de Suprarealism de la Londra Cel mai mare sculptor al secolului XX, care a sintetizat tendințele abstracte și suprarealiste pentru a-și crea propriul stil monumental și poetic , , , , , - , MURATOV Pavel Pavlovich ( - ) - scriitor rus, istoric de artă MUSSORGSKY Modest Petrovici ( - ) - compozitor rus MUSSOLINI Benito ( - ) - politician italian , , MUKHINA Vera Ignatievna ( - ) - sculptor rus A studiat la Moscova și Paris cu Bourdelle , , , , Gabrielle Munter ( - ) a fost o pictor germană Studentă și prietenă cu Kandinsky, ea a fost membră a Călărețului Albastru Ea a păstrat multe lucrări ale lui Kandinsky și le-a transferat la muzeul din München Autor a mai multor portrete ale lui Kandinsky A studiat pictura pe sticlă, urmând ca Kandinsky să se orienteze către abstracția , INDEX DE NUME NABOKOV Vladimir Vladimirovici ( - ) - scriitor rus , NADAR (Nadar) Felix ( - ) - scriitor francez, caricaturist, fotograf, aeronaut Nume real - Felix Tournachon NADELMANN (Nadelman) Elie ( - ) - sculptor și grafician american Napoleon I, Napoleon Bonaparte ( - ) - împărat francez , NEKRASOV Nikolai Alekseevich ( - / ) - poet rus Nerval (Nerval) Gerard de ( - ) - scriitor francez Friedrich Nietzsche ( - ), filosof german , NOVALIS (Novalis) Friedrich von Hardenberg (Hardenberg) ( - ) - poet și filozof german NOLDE (Emil Hansen) (Hansen) ( - ) - artist german S-a angajat în sculptură în lemn în tinerețe, apoi a studiat arte aplicate la Karlsruhe A studiat și la Dachau și Paris A fost membru al grupului "Bridge", expus alături de "Blue Rider" A lucrat în Germania și Danemarca Unul dintre cei mai mari reprezentanți ai expresionismului , NASH (Nash) Paul ( - ) - artist englez, unul dintre fondatorii grupului Unit Ope (Prima Divizie) OZANFAN (Ozenfant) Amede ( - ) - artist francez A studiat la Saint-Quentin și Paris După o pasiune pentru cubism, futurism și abstractizare, a ajuns la cubismul "pur" - purism S-a străduit să înfățișeze formule, "prototipuri", "constante vizuale" permanente Din până în a trăit și a lucrat în SUA, unde și-a organizat propria școală de artă , , O'KEEF (O'Keefe) Georgia ( - ) - artist american A studiat la Chicago și New York În a devenit soția lui A Stiglitz A trecut de la pictura aproape neobiectivă la precizie și suprarealism , , OLESHA Yuri Karlovich ( - ) - scriitor rus - , , Olze (Oelze) Richard ( - ) - artist german, a studiat la Bauhaus din Weimar și Dessau Din la Paris, după întâlnirea cu Breton, Ernst, Eluard, Dali a trecut la stilul suprarealist , Oppenheim (Oppenheim) Meret ( - ) - artist elvețian, autor de obiecte A studiat la Paris Iubita și modelul lui Man Ray Participant la expoziția "Fantastic Art, Dada, Surrealism" din New York (MSI, ) "Subiectul" ("Breakfast in a blan") i-a adus lui Oppenheim un succes uluitor și a fost cumpărat de MSI ORIANI (Ogіapі) - sculptor italian MODERNISM Artă din prima jumătate a secolului XX Orozco (Orozco) José Clemente ( - ) - artist mexican ORS-I-ROVIRA (Ors y Rovira) Eugenio d' ( - ) - scriitor, filozof spaniol OPTA (Horta) Victor ( - ) - arhitect belgian ORTEGA-I-GASET (Ortega y Gasset) Jose ( - ) - filozof spaniol Osman (Haussmann) Georges ( - ) - om politic francez În anii - , în calitate de prefect al departamentului Sena, a fost angajat în restructurarea Parisului OSMERKIN Alexander Alexandrovich ( - ) - artist rus PAXTON (Paxton) Joseph ( - ) - arhitect, autor al proiectului "Crystal Palace" PAKULIN Vyacheslav Vladimirovici ( - ) - artist rus Pascin (Pincas) Julius ( - ) - artist bulgar, a studiat la Munchen, a lucrat (din ) la Paris Autor de desene fine pe pix - scene într-o cafenea, nuduri, peisaje; apoi a preluat pictura în pastel și ulei, folosind pete picturale fluide, plictisitoare subliniate cu o linie neagră , , , PASTERNAK Boris Leonidovich ( - ) - scriitor rus , , PAKHOMOV Alexey Fedorovich ( - ) - artist rus PEVZNER Antoine (Nathan) ( - ) - artist și sculptor rus, fratele mai mare al lui Naum Gabo A studiat la Kiev și Sankt Petersburg Din până în - în Rusia, apoi la Berlin și Paris Împreună cu N Gabo a conceput baletul lui Diaghilev în spirit constructivist A fost fascinat de sculptura abstractă, pentru care a folosit combinarea diferitelor metale, creând compoziții dinamice și dramatice , PENROSE (Penrose) Roland ( - ) - artist și colecționar englez, autor de obiecte, șef al suprarealiștilor englezi A achiziționat colecția de Eluard PERMEKE (Permeke) Constant ( - ) - un artist belgian care a adus un omagiu ciudat și rău expresionismului, un colorist dur și puternic, a folosit adesea "rătăcirea", parabolele , PERRE (Perret) Auguste ( - ) - arhitect francez PERROTE (Perrotet) Suzanne ( - ) - dansatoare elvețiană, asistentă a lui R Laban PESTEL (Bagli) Vera Efremovna ( - ) - artistă rusă, grafician, artist aplicat A studiat la Moscova și Paris , , PETIN G - sculptor amator INDEX DE NUME PETROV-VODKIN Kuzma Sergeevich ( - ) - artist rus , , , , , , , , , , PICABIA (Picabia) Francis ( - ) - artist francez A studiat la Paris Participant la prima expoziție "Secțiunea de Aur" ( ) A lucrat în Franța, Elveția, SUA A trecut perioada de entuziasm pentru neoimpresionism, cubism, orfism Era apropiat de Duchamp, dadaiștii, autorul unor tablouri "jucăușe" extraordinar de absurde Picasso Pablo Ruiz ( - ) a fost un pictor spaniol care a trăit și a lucrat în Franța din A studiat la Barcelona Unul dintre personajele principale și creatorii artei modernismului - , , , , , , , , , , , , , , , , , , , , , , , , , , , , , - , , PIROSMANI (Pirosmanishvili) Niko ( - ) - artist georgian PISIS (Pisis) Filippo De ( - ) - artist italian, alăturat școlii metafizice, asociației Novecento Din până în a locuit la Paris Pissarro (Pissarro) Camille ( - ) - artist francez , , , , PLATON ( / - / î Hr ) - scriitor grec antic PLATONOV Andrei Platonovich ( - ) - scriitor rus , , , , PO (Roe) Edgar Allan ( - ) - scriitor, critic american , , , Pollock (Pollock) Dzhekson ( - ) - artist american POPOVA Lyubov Sergeevna ( - ) - artist rus , ONOARE Alexei Petrovici ( - ) - artist rus PREVER (Prâvert)- Jacques ( ) - poet francez Proust (Proust) Marcel ( - ) - scriitor francez , , , , , , , , PUDOVKIN Vsevolod Illarionovich ( - ) - regizor de film rus PUNI Ivan Albertovici ( - ) - artist rus Punin Nikolai Nikolaevich ( - ) - istoric de artă rus Poussin (Poussin) Nicolas ( - ) - artist francez , , , , , PUSHKIN Alexander Sergeevich ( - ) - poet rus , MODERNISM Artă din prima jumătate a secolului XX PEN Yuri Moiseevich ( - ) - artist belarus, profesor Puvis de Chavannes (Puvis de Chavannes) Pierre ( - ) - artist francez , , Puy (Riou) Jean ( - ) - artist francez, fauvism alăturat Ravel (Ravel) Maurice ( - ) - compozitor francez RADZIVILL (Radzivill) Franz ( - ) - artist german, a studiat la Bremen Participant la expoziția "New Materiality" din Amsterdam, profesor la Școala de Artă din Düsseldorf (până în ) Autor de compoziții urbane brutale emoționante, dar aspru naturaliste, cu o tendință socială pronunțată , , Wright, Frank Lloyd ( - ), arhitect și teoretician al arhitecturii american RAFAEL Antonietta - pictor italian Revald John (n ) - istoric de artă Redon (Redon) Odilon ( - ) - artist francez, eseist Unul dintre fondatorii simbolismului A studiat la Paris , , - , , , , REMARCA (Remarca) Erich Maria ( - ) - scriitor german , - , Rimbaud Arthur ( - ) - scriitor francez , REMBRANDT (Rembrandt) Harmens van Rijn ( - ) - artist olandez , RENOIR (Renoir) Jean ( - ) - regizor francez , RENOIR (Renoir) Auguste ( - ) - artist francez , , , , REPIN Ilya Efimovici ( - ) - artist rus , , , , , Roerich Nicholas Konstantinovich ( - ) - artist rus, scenograf, arheolog, scriitor RIVERA (Rivera) Diego ( - ) - artist mexican , , RID (Citește) Herbert ( - ) - istoric de artă englez, critic de artă, poet I, , , Reed (Reed) John ( - ) - scriitor american, jurnalist , RILKE (Rilke) Rainer Maria ( - ) - scriitor german, critic de artă , , , , , , INDEX DE NUME RIEMERSCHMID (Riemerschmid) Richard ( - ) - arhitect german RIMSKY-KORSAKOV Nikolai Andreevich ( - ) - compozitor rus, dirijor RIS Otto van ( - ) a fost un pictor olandez A studiat la Paris Membru al "Dada" din Zurich , , Rodin (Rodin) Auguste ( - ) - sculptor francez, desenator , , , - , RODCHENKO Alexander Nikolaevich ( - ) - artist rus, fotograf A studiat la Kazan Era aproape de constructiviști Autor de compoziții abstracte puternice, fotografii spectaculoase îndrăznețe, unul dintre maeștrii de frunte ai avangardei ruse , ROZANOVA Olga Vladimirovna ( - ) - artist rus , ROY (Roy) Pierre ( - ) - artist francez ROLLAND (Rolland) Romain ( - ) - scriitor francez ROSSO (Rosso) Medardo ( - ) - sculptor italian RUBENS (Rubens) Peter Paul ( - ) - pictor flamand RUNGE (Runge) Philipp Otto ( - ) - artist german Rouault (Rouault) Georges ( - ) - artist francez RUSAKOV Alexander Isaakovich ( - ) - artist rus , Roussel (Roussel) Ker Xavier ( - ) - artist francez RUSSO (Rousseau) Henri (Ofițer de vamă) ( - ) - artist francez, primitivist , , - , , RUSSOLO (Russolo) Luigi ( - ) - artist italian , , , RYAZHSKY Georgy Georgievich ( - ) - artist rus SAGO - galerist francez Giuseppe Sacconi ( - ) - arhitect italian de ani SALIERI (Salieri) Antonio ( - ) - compozitor italian Somon (Somon) Andre ( - ) - critic de artă francez , , SAMOHVALOV Alexander Nikolaevich ( - ) - artist rus SANDRARS (Cendrars) Blaise (Sauze, Causer) ( - ) - scriitor francez, eseist, critic de artă , , , , MODERNISM Artă din prima jumătate a secolului XX SANTOS (Santos) Angeles (n ) - artist spaniol A început ca portretist tradițional În a expus peste treizeci de lucrări la Salon d'Automne Din , ea nu a mai fost angajată în art Jean Paul Sartre ( - ), filozof și scriitor francez SATI (Satie) Eric ( - ) - compozitor francez, autor al baletului "Parada" SAKHAROV Alexander Semenovich ( - ) - dansator rus SVAROG Vasily Semenovich ( - ) - artist rus SEVERINI (Severini) Gino ( - ) - artist italian , ■ - , SEVERYANIN (Lotarev) Igor Vasilyevich ( - ) - poet rus SEGAL (Segall) Arthur ( - ) - artist, născut în Moldova, membru al Dada din Zurich A lucrat în Germania, Elveția, Londra Cezanne, Paul ( - ), pictor francez Artistul care a determinat întorsătura decisivă a artei către valorile plastice fundamentale ale timpului cel mai nou , - , , , , , , , , , , , , - , , , - , , , , CESAR (Cesar) (Cesar Baldacchini) ( - ) - sculptor francez, studiat la Marsilia și Paris SEYFOR (Seuphor) Michel (Fernand Berkelers) ( -?) - poet, artist, jurnalist belgian A locuit la Paris Unul dintre organizatorii grupului Cerc și Piață și a revistei cu același nume Prieten și biograf al lui Mondrian Autor al primelor studii despre arta abstractă Celine Louis Ferdinand ( - ) a fost o scriitoare franceză Nume real - Detush SAINT-SAENS (Saint-Saens) Camille ( - ) - compozitor și organist francez Saint-Exupery (Saint-Exupery) Antoine de ( - ) - scriitor francez , SERA (Seurat) Georges-Pierre ( - ) - artist francez , , , SEREBRIAKOVA Zinaida Evgenievna ( - ) - artist rus SEROV Valentin Alexandrovich ( - ) - artist rus , , , , , Serusier (Serusier) Paul ( - ) - artist francez INDEX DE NUME Siqueiros (Siqueiros) José David Alfaro ( - ) - artist mexican , Sickert (Sickert) Walter Richard ( - ) - artist englez, înainte de al Doilea Război Mondial - unul dintre cei mai influenți maeștri, membru al Academiei Regale A pictat portrete de salon, scene de oraș , SINEZUBOV Nikolai Vasilyevich ( - ) - artist rus Din - în Germania, din - la Paris SIGNAC (Signac) Paul ( - ) - artist francez , , SIRONI (Sironi) Mario ( - ) - artist italian SLODKI (Slodki) Marcel ( - ) - artist ucrainean, a studiat la Munchen, membru al "Dada" din Zurich , SOLOVIEV Vladimir Sergeevich ( - ) - filozof și scriitor rus SOMOV Konstantin Andreevich ( - ) - artist rus SPENCER (Spencer) Stanley ( - ) - pictor englez A început în cercul lui Roger Fry Membru al Primului Război Mondial, angajat în pictura monumentală , , , SPILLERT (Spillaert) Leon ( - ) - artist belgian A studiat la Bruges Am fost mult la Paris Angajat în activități de publicare Arta sa atinge în egală măsură expresionismul, simbolismul și figurativitatea tradițională , Sprovieri Giuseppe - proprietarul galeriei STAZHEWSKI (Stazewski) Henrik ( - ) - artist polonez , STEIN (Stein) Gertrude ( - ) - scriitor american , , , , , , , STAKOWSKI (Stachowski) Wladyslaw ( - ) - artist polonez, a studiat la Academia de Arte din Sankt Petersburg STALIN Iosif Vissarionovici ( - ) - politic și om de stat al Uniunii Sovietice Nume real - Dzhugashvili , , , , , - STANISLAVSKY (Alekseev) Konstantin Sergeevich ( - ) - actor rus, regizor , STASOV Vladimir Vasilyevich ( - ) - critic rus de artă și muzică Steichen (Steichen) Edward ( - ) - fotograf american STELLA (Stella) Joseph ( - ) - artist american, italian prin naștere A venit în SUA la vârsta de de ani Întors în Italia în , a devenit interesat de futurism, apoi de cubismul francez , STERLIGOV Vladimir Vasilyevich - artist rus MODERNISM Artă din prima jumătate a secolului XX STERN (Steme) Lawrence ( - ) - scriitor englez STIEGLITZ (Stieglitz) (Stieglitz) Alfred ( - ) - fotograf american, editor, proprietar de galerie În a fondat Galeria Foto-Secession, mai cunoscută sub numele de Galeria A publicat o serie de reviste de fotografie La începutul anilor , el a susținut fotografia "pictorală" (artistică), apoi s-a înclinat spre "dreaptă" (dreaptă) Căsătorit cu DK O'Keeffe , , , în STRAVINSKY Igor Fedorovich ( - ) - compozitor și dirijor rus Strand Pole ( - ) a fost un fotograf american A studiat la New York, primele expoziții la Stieglitz's Gallery A fost implicat atât în căutări abstracte, cât și în fotografii de reportaj "brutale" , Strzheminsky (Strzeminski) Wladyslaw ( - ) - artist polonez După ce a fost rănit pe front, a studiat la Moscova A fost membru al UNO-VIS Soțul lui K Kobro Din în Polonia Membru al grupurilor Bloc și Prezență, apoi cofondator al grupului A R (Avant-garde reell - Artistes revolutionnaires), s-a alăturat ulterior asociației Abstraction-Creativity Lucrări colectate ale artiștilor contemporani pentru colecția Lodz A lucrat în Lodz , Strindberg (Strindberg) August Johan ( - ) - scriitor suedez , SURIKOV Vasily Ivanovich ( - ) - artist rus , , Chaim Soutine ( - ) a fost un artist rus care a lucrat în Franța din A studiat la Minsk și Vilno TANGUY (Tanguy) Julien-Francois ( - ) - marchand francez , Tanguy (Tanguy) Yves ( - ) - artist francez, unul dintre cei mai mari reprezentanți ai suprarealismului , , TANNHAUZER (Tannhauser) - proprietarul galeriei-magazin din München , TARKOVSKY Andrey Arsenievich ( - ) - regizor de film rus TATLIN Vladimir Evgrafovich ( - ) - artist rus , , - , , , , , , , TURNER (Turner) Joseph Mzllord William ( - ) - artist englez TINTORETTO (Tintoretto) Jacopo Robusti ( - ) - artist italian TOYBER-ARP (Taeuber-Arp) Sophie ( - ) - artist elvețian , , - INDEX DE NUME TOLSTOI Alexey Nikolaevich ( / - ) - scriitor rus , TOLSTOI Lev Nikolaevici ( - ) - scriitor rus , , , , , , , , , TOMSKY Nikolai Vasilyevich ( - ) - sculptor rus Nume real - Grishin TORRES-GARCIA (Torres-Garcia) Joaquin ( - ) - sculptor și artist uruguayan, a studiat la Barcelona, a trăit la Paris de la sfârșitul anilor până în Unul dintre fondatorii asociației și a revistei "Cercul și Piața" , TRIFONOV Yuri Valerievich ( - ) - scriitor rus , TROTSKI Lev Davidovich ( - ) - politician rus , TRUBETSKOY Pvvel (Paolo) Petrovici ( - ) - sculptor rus Toulouse-Leutrec (Toulouse-Leutrec) Henri de ( - ) - artist francez , , , , , TUR (Brvtya Tur) este un pseudonim colectiv al scriitorilor ruși L D Tubelsky ( - ) și P L Ryzhey ( - ) TURGENEV Ivan Sergeevich ( - ) - scriitor rus , , , TTSARA (Tzere) Tristan (Rozenshtok Samuel) ( - ) - scriitor, român de origine Unul dintre fondatorii și liderii dadaismului, mai târziu a fost apropiat de suprarealişti A participat la războiul civil spaniol și la rezistența franceză Wilder (Wilder) Thornton Niven ( - ) - scriitor american WILDE (Wilde) Oscar ( - ) - scriitor englez , , , UDALTSOVA Nadezhda Andreevna ( - ) - artist rus UDE (Uhde) Fritz von ( - ) - artist german WILSON (Wilson) John ( - ) - poet englez, autor al poemului dramatic "City of the Plague", care a servit drept sursă tragediei lui Pușkin "A Feast in the Time of Plague" ( ) WARHOL (Warhol) Andy ( - ) - artist american , UTRILLO (Utrillo) Maurice ( - ) - artist francez Fiul Susannei Valadon Cunoscut pentru peisajele poetice și ascuțite ale Parisului, în special pentru vechiul Montmartre , , , , , , - Uccello (Uccello) Paolo ( - ) - artist italian FALK Robert Rafailovich ( - ) - artist rus , MODERNISM Artă din prima jumătate a secolului XX FARGES (Fargue) Leon-Paul ( - ) - scriitor francez Feuillad Louis ( - ) - regizor francez, regizor al filmului în serie "Fantômas" ( - ) FEININGER (Feininger) Lionel ( - ) - artist american de origine germană, pregătit inițial ca muzician A studiat pictura la Berlin și Paris, a participat la expozițiile Blue Rider, unul dintre fondatorii Blue Four După ce naziștii au ajuns la putere, s-a întors în Statele Unite, unde în a devenit președinte al Federației Pictorilor și Sculptorilor Americani Feuchtwanger (Feuchtwanger) Lyon ( - ) - scriitor german , , Federico Fellini ( - ) - regizor și scenarist italian FENEON Felix ( - ) - critic de artă, șef al galeriei Bernheim FILIA - artist italian Philippe (Philippe) Charles Louis ( - ) - scriitor francez FILONOV Pavel Nikolayevich ( - ) - artist și grafician rus, decorator A fost voluntar la Academia de Arte Membru fondator al Uniunii Tineretului Fondator al grupului de Maeștri în Artă Analitică - MAI , , - , , , , , , , , , Fitzgerald Francis ( - ) - scriitor american , Flaubert Gustave ( - ) - scriitor francez , , FONTANA Lucio ( - ) a fost un pictor și sculptor italian A studiat la Milano A lucrat în Italia, Argentina și Franța A fondat în în Italia asociația artiștilor abstracti, a fost apropiat de grupul "Abstracție-Creativitate" Experimentat mai târziu cu diverse materiale de la piatră la tuburi de neon După cel de-al doilea război mondial, pânzele sale "perforate" , , sunt deosebit de renumite FOR (Fort) Paul ( - ) - poet francez FOR (Faure) Elie ( - ) - scriitor francez Foch (Foch) Ferdinand ( - ) - lider militar francez FRANTA (Franta) Anatole ( - ) - scriitor francez , , , FREUD (Freud) Sigmund ( - ) - medic austriac, psihanalist , , , , , , , FRIEDLENDER Isaac - artist american , FRIEDRICH (Friedrich) Caspar David ( - ) - artist german INDEX DE NUME Friesz (Friesz) Othon ( - ) - artist francez A studiat la Le Havre A participat la primele expoziții fauviste În viitor, pictura sa a devenit mai calmă și mai clasică FRUNZE Mihail Vasilevici ( - ) - politician sovietic FOUGERON (Fougeron) Andre (n ) - artist francez FUJITA (Foujita) Leonard (Tzaguharu) ( - ) - artist japonez, a lucrat la Paris, Tokyo, după cel de-al Doilea Război Mondial - din nou la Paris După ce s-a convertit la catolicism, a ales numele Leonard în onoarea lui L da Vinci În tinerețe, a pictat picturi originale (uneori folosind un fundal auriu) A încercat să îmbine caligrafia japoneză cu căutarea școlii pariziene Pictura sa matură se distinge printr-un model ascuțit, spațiu "comprimat", tandrețea plictisitoare a culorilor În Japonia, a realizat o serie de panouri decorative pentru clădiri publice , HARTUNG (Hartung) Hans ( - ) - artist franco-german A studiat la Paris cu Lot și Léger A lucrat în Germania, Franța , , HAUSMAN (Hausmann) Raoul ( - ) - artist austriac, sculptor, fotograf, teoretician al artei A scris "poezii fonetice", s-a angajat în fotomontaj Editorul revistei "Der Dada", a lucrat la inventarea unui optofon - un aparat de lumină și muzică Trăiește în Franța din , , , HEKKEL (Heckel) Erich ( - ) - artist german , Holzel, Adolf ( - ), pictor german A pictat peisaje, a fost autorul primelor compoziții ornamentale-abstracte (circa ) Ernest Hemingway ( - ) - scriitor american , , , , HENNINGS (Hennings) Emmy ( - ) - cântăreț de cabaret la Zurich HERLE (Noegie) Heinrich ( - ) - artist german HYNKES (Hynckes) Raul ( - ) - artist olandez de origine belgiană Aproape de realismul magic (Vanitas) , Alfred Hitchcock ( - ) - regizor de film anglo-american , KHLEBNIKOV Velimir (Viktor Vladimirovici) ( - ) - poet rus , , , , , , , , Hodler (Hodler) Ferdinand ( - ) - artist elvețian A studiat la Geneva Adept al principiilor plastice ale Art Nouveau, el a fost parțial un precursor al expresionismului , , HOPPER (Norreg) Edward ( - ) - artist american A studiat la New York Înainte de Primul Război Mondial, a fost la Paris de trei ori MODERNISM Artă din prima jumătate a secolului XX la fel A lucrat ca ilustrator Membru al Armory Show Unul dintre creatorii hiperrealismului , , , , - , HOFER (Hofer) Karl ( - ) - artist german expulzat de naziști din Academia din Berlin Multe dintre picturile sale au fost distruse, unele dintre ele fiind expuse în expoziția "artă degenerată" A lucrat în tradiția picturii post-expresioniste , HRISTOFOROV S - artist rus HUGO (Hugo) Valentine ( - ) - artist francez , , Huelsenbeck (Huelenbeck) Richard ( - ) - scriitor și artist elvețian, membru al "Dada" din Zurich , ZADKIN (ZADKIN) (Zadkine) Osip ( - ) - sculptor rus A studiat la Londra și Paris, unde a ajuns în La începutul anilor , a devenit apropiat de cubiști A lucrat în Franța și SUA , , , , , , , , TCHAIKOVSKI Piotr Ilici ( - ) - compozitor rus CHAPLIN (Chaplin) Charles Spencer ( - ) - regizor de film american, actor, scenarist , , , CHEPTSOV Efim Mihailovici ( - ) - artist rus A studiat la Petersburg Membru al AHRR CHESTERTON (Chesterton) Gelbert Keith ( - ) - scriitor englez , , CEHOV Anton Pavlovich ( - ) - scriitor rus , , , , , , CHUDI (Tschudi) Hugo von ( - ) - istoric de artă german CHULKOV Georgy Ivanovich ( - ) - scriitor rus CHAGALL (Chagall) Mark Zakharovich ( - ) - artist rus, a studiat la Vitebsk și Sankt Petersburg, după a trăit și a lucrat în Franța , , , , , , , , , , - , , , , , , , , , SHAYKHET Arkady Semenovich ( - ) - fotograf rus Champfleury Jules Husson Fleury ( - ) - scriitor francez de ani CHARDIN (Chardin) Jean-Baptiste Simeon ( - ) - artist francez SHARSHUN Sergey Ivanovich (Serzh) ( - ) - artist rus A studiat la Moscova Din - la Paris, a slujit în Corpul Expeditionar Francez A pictat tablouri cubiste, mai târziu a fost aproape de dadaiști, la sfârșitul anilor a devenit interesat de purism , Schwitters (Schwitters) Kurt ( - ) - artist german, a studiat la Hanovra și Dresda Era aproape de dadaiștii berlinez, căci INDEX DE NUME a fost considerată a fi creația de picturi colaj originale - "merz-kar-tin" În a emigrat în Norvegia, apoi în Anglia - , , SHEVCHENKO Alexander Nikolaevich ( - ) - artist rus SHEGAL Grigory Mikhailovich ( - ) - artist rus SHAKESPEARE (Shakespeare) William ( - ) - scriitor englez , SCHÖNBERG (Schoenberg) Arnold ( - ) - compozitor austriac, artist , ON, , , , SHERWOOD Leonid Vladimirovici ( - ) - sculptor rus SHEKHTEL Fedor (Franz) Osipovich ( - ) - arhitect rus SHIELE (Schiele) Egon ( - ) - artist austriac Studiat la Viena, unul dintre reprezentanții expresionismului vienez, remarcat, însă, prin gravitația către estetica Art Nouveau în spiritul lui Klimt SHELER (Sheeler) Charles ( - ) - artist american A studiat în Philadelphia A început cu Cubismul , , Scipione (Gino Boniki) ( - ) - pictor și scriitor italian S-a apucat serios de pictură abia la sfârșitul anilor , a început să picteze abia în Curând a devenit șeful "Școlii Romane din Via Cavour" , , SHI-TAO ( - / ) - artist chinez SCHOOLNIK Iosif Solomonovich ( - ) - pictor rus, grafician, designer de teatru SCHMIDT-ROTHLUFF (Schmidt-Rottluff) Karl ( - ) - artist german, unul dintre fondatorii grupului "Pod" La Berlin, a colaborat cu revista "Sturm" A pictat peisaje emoționante, portrete, nuduri saturate de culoare și dinamică, tipice expresionismului timpuriu SHOLOKHOV Mihail Alexandrovici ( - ) - scriitor rus SHOW (Shaw) George Bernard ( - ) - scriitor englez , , Albert Speer ( - ) a fost un arhitect german Arhitectul oficial al Reichului nazist STUCK (Stuck) Franz von ( - ) - artist german A studiat la München Co-fondator al Secesiunii de la München Art Nouveau este combinat în lucrările sale cu un simbolism brutal înțeles direct , , , , SHUKIN Sergey Ivanovich ( - ) - industriaș rus, colecționar , , , , Shchukin Yuri Prokofievich ( - ) - artist rus, scenograf A studiat la Moscova Din - membru al AHR , modernism Artă din prima jumătate a secolului XX EGGELING (Eggeling) Viking ( - ) - artist și regizor suedez A studiat la Milano Era aproape de Zurich Dadaists EDWARD VII ( - ) - Regele Angliei din EISENSTEIN Serghei Mihailovici ( - ) - regizor de film rus , , EINSTEIN (Einstein) Albert ( - ) - fizician german , EIFFEL (Eiffel) Alexandre Gustave ( - ) - inginer francez , de ani EXTER Alexandra Alexandrovna ( - ) - artistă rusă, scenografă , , , EL GRECO (El Greco) Theotokopuli Domenico ( - ) - artist spaniol Eluard (Eluard) Paul (Eugene Grandel) ( - ) - scriitor francez , , , , , , , ENGRE (Ingres) Dominique ( - ) - artist francez , , , , Ende (Ende) Edgar ( - ) - artist german Era fascinat de Renaștere, era interesat de subiecte mistice Era aproape de suprarealism Majoritatea lucrărilor sale au fost pierdute în timpul bombardamentului de la München din , HC P(Ensor) James ( - ) pictor belgian A studiat la Bruxelles În pictura sa emblematică Intrarea lui Hristos în Bruxelles ( ), el a prezentat un carnaval de măști metaforic grotesc și în același timp tragic, folosind o pensulă expresivă, nervoasă "sugestivă" El a creat o lume întreagă de viziuni infernale, dezvăluind durerea și suferința următorului secol XX Unul dintre artiștii care au deschis calea expresionismului , , , , , , , , Erbin (Herbin) Auguste ( - ) - artist francez A studiat la Lille După perioada cubistă, s-a orientat spre compoziții plotului în manieră purismului, la sfârșitul anilor s-a orientat către abstractionismul geometric Unul dintre fondatorii grupului "Abstracție-creativitate" , , ERENBURG Ilya Grigorievich ( - ) - scriitor rus ERMLER Friedrich Markovich ( - ) - regizor de film rus Ernst (Ernst) Max (Maximilian) ( - ) - artist german, sculptor, desenator A studiat filozofia, psihiatrie, istorie și a studiat arta pe cont propriu A fost apropiat de dadaiști, apoi s-a alăturat suprarealismului, fiind unul dintre cei mai timpurii și mai consecvenți reprezentanți ai acestuia , Ephraim Jan - proprietarul unei taverne din Zurich, care a deschis "Cabaretul Voltaire" , INDEX DE NUME Jung Carl Gustav ( - ) - psiholog elvețian, psihanalist, culturolog , , , , , Jawlensky (Jawlensky) Alexei von ( - ) - artist rus care a lucrat aproape toată viața în Germania A studiat la Sankt Petersburg și München cu Ashbe, membru al grupului Blue Rider, de la expresionism a ajuns la lucrări aproape neobiective, apoi și-a dezvoltat propriul stil ascuțit, saturat coloristic , JAKOBSON Roman Osipovich ( - ) - filolog rus, lingvist IAKULOV Georgy Bogdanovich ( - ) - artist rus JANCO (Janco) Marcel ( - ) - artist, gravor, sculptor, arhitect, regizor român În România, împreună cu T Tzara, a publicat revista "Simbolul" în Unul dintre organizatorii Zurich Dada, a lucrat la Paris, București, Israel , - , TABEL DE SINCRONIZARE Ani Evenimente istorice Știință, tehnologie etc Evenimente culturale Filosofie, Literatură, Teatru, Cinema Art Războiul hispano-american Descoperirea radiului de către P și M Sklodowska-Curie Minte von Bismarck K Hamsun "Victoria" E Zola "Acuz" - o scrisoare deschisă către Președintele Republicii în apărarea căpitanului A Dreyfus (Dreyfus a fost eliberat anul viitor) E Rostand "Cyrano de Bergerac" L Tolstoi "Ce este arta" G Wells "Războiul lumilor" Deschiderea Teatrului de Artă din Moscova Lansarea primului număr al revistei "Lumea artei" Gen E M Remarque, M Chevalier Minte S Mallarmé Deschiderea Muzeului Rusiei Expoziția artiștilor ruși și finlandezi de la Sankt Petersburg este prima expoziție a viitoarei Lumi a Artei P și B Cassirers au fondat o galerie și o editură la Berlin Gen R Magritte, G Moore Minte Beardsley, E Burne-Jones, C Garnier, G Moreau, P Puvis de Chavannes, P Tretyakov Începutul războiului anglo-boer M Gorki "Foma Gordeev" L Tolstoi "Învierea" A Cehov • Doamnă cu câine Retrospectiva lui Puvis de Chavannes la Durand-Ruel M Denis "În cinstea lui Cezanne" A fost fondată Secesiunea Berlinului (M Lieberman) Gen L Fontana Minte A Sisley China: Rebeliunea Boxerului Prima transmisie radio a vocii umane Expoziţia Mondială de la Paris Metroul din Paris a fost deschis, E Guimard îl decorează în stil Art Nouveau (Ar Metro) Expoziţia Mondială de la Paris ( aprilie - noiembrie) Freud "Interpretarea viselor" I Bunin "Mere Antonov" T Dreiser "Sora Kerry" A de Regnier "De două ori iubit" A Cehov "Unchiul Vania" În cadrul Expoziției Mondiale: expoziția "O sută de ani de artă franceză", expoziție personală a lui Rodin, unde este prezentată în premieră compoziția "Porțile Iadului" În Galeria Durand-Ruel - "Nuferi" de C Monet ( de tablouri) TABEL DE SINCRONIZARE Ani Evenimente istorice Știință, tehnologie etc Evenimente culturale Filosofie, Literatură, Teatru, Kiyo Art A Evans excavează Knossos pe Creta Primul zbor cu dirijabil în Germania * K/f "Duelul lui Hamlet" (fr ) cu S Bernard în rolul principal Gen L Buñuel, M Dietrich Minte F Nietzsche, J Ruskin, Vl Solovyov, Wilde Expoziție de artă germană la Moscova și Sankt Petersburg, unde F Stuck se bucură de o atenție deosebită V Kandinsky a fost primul expozant al Asociației Artiștilor din Moscova (expoziția a VII-a) Prima vizită a lui P Picasso la Paris M Vrubel "Liliac", "Noaptea", "Prițesa lebădă" P Cezanne • Muntele Saint-Victoire P și B Cassirers prezintă tablouri de Cezanne din colecția Durand-Ruel Nu sunt vândute Gen I Tanguy Minte I Levitan Moartea reginei Victoria Urcarea pe tron a lui Edward al VII-lea Președintele SUA W McKinley a fost ucis Cuba devine un protectorat al SUA Înființarea și acordarea primelor Premii Nobel (V Roentgen și alții) E Zola "Munca" T Mann "Buddenbrooks" R Kipling "Kim" M Maeterlinck "Viața albinelor" A Strindberg "Dansul morții" "Trei surori" de A Cehov la Teatrul de Artă din Moscova C Saint-Saens "Barbari" Gen L Armstrong, A Malraux, W Disney Minte G Verdi Retrospectivă a lui W Van Gogh la Galeria Bernheim Jr Expoziție personală a lui Picasso la Galeria Volla-Ra din Paris Kandinsky conduce grupul "Falanx" din Munchen Fundația Societății Decoratorilor Deschiderea galeriei Wallace Collection din Londra Deschiderea galeriei B Weil V Horta Magazin universal "Innovation" din Bruxelles F L Wright publică planuri pentru Willits House A Bourdelle "Beethoven" modernism Artă din prima jumătate a secolului XX Ani Evenimente istorice Știință, tehnologie etc Evenimente culturale Filosofie, literatură, teatru, cinema M Vrubel "Demon Învins" E Munch "Fetele pe pod" P Picasso "Băutorul de absint" A Toulouse-Lautrec face ultimul afiș de teatru Gen A Giacometti Minte A Böcklin A Toulouse-Lautrec Sfârșitul războiului boer Deschiderea metroului la Berlin M Gorki "În fund" A Jarry "Superman" A Gide "Imoralistul" A Conan Doyle "Hound of the Baskervilles" C Debussy "Pelléas și Mélisande" Film "Zbor spre Lună" (J Méliès) Gen J Steinbeck Minte E Zola P Cassirer a fondat revista "Artă și artiști" - purtător de cuvânt al impresionismului în Germania I Repin Schițe pentru tabloul "Ședința Consiliului de Stat" F Shekhtel Casa lui Ryabushinsky din Moscova Retrospective ale lui Toulouse-Lautrec la Salon des Indépendants, Galeria Durand-Ruel și Bruxelles Expoziție personală a lui A Maillol în galeria lui A Vollard Triumful Art Nouveau la Expoziția Internațională de la Torino Primul zbor al unui avion al fraților W și Wright Prima motocicletă Harley-Davidson a fost asamblată în SUA și a fost lansată prima linie de asamblare de automobile (Ford Motor) A Strindberg "Singuratic" M Reinhard pune Salomea lui Wilde A Schoenberg "Pelléas și Mélisande" Debutul lui E Caruso la New York B Croce fondează la Roma revista "Critica" Fondarea Salon d'Automne de către artiști a căror lucrare nu a fost acceptată în Salonul oficial Retrospectivă a picturilor de P Gauguin P Picasso "Evreu orb cu un băiat" TABEL DE SINCRONIZARE Ani Evenimente istorice Știință, tehnologie etc Evenimente culturale Filosofie, Literatură, Teatru, Artă Primul Tur al Franței cu bicicleta Gen B Spock K/f - Mare jaf de tren '(E S Potter) Gen J Orwell Minte G Spencer, N Fedorov G Klimt este acuzat de pornografie pentru panouri decorative pentru Universitatea din Viena A Stiglitz fondează revista "Camera Work" A Perret construiește o clădire folosind o structură de beton pe Franklin Avenue din Paris Minte P Gauguin, J Whistler, K Pissarro Începutul războiului ruso-japonez Formarea Antantei Canalul Panama trece în posesia perpetuă a Statelor Unite A început producția de mașini Rolls-Royce G D'Annunzio -Alcyone' A Alb - Aur în azur A Blok -Poezii despre Frumoasa Doamnă- Henric -Regi si varze- Vyach Ivanov - Transparență L Pirandello •Răposatul Mattia Pascal- A Cehov •Livada de cireşi- Gen J Balanchine, P Neruda, G Green Minte A Dvorak, A Cehov În Salon d'Automne, o încăpere întreagă este dedicată lui Cezanne Expoziție a lucrărilor lui Cezanne la Berlin la Cassirer Cezanne, Van Gogh și Gauguin retrospectivă la Munchen Vollard are expoziții cu Matisse și Van Dongen A Matisse -Lux, pace și senzualitate' F Brangwyn pictează Skinners Hall din Londra F L Wright proiectează clădirea Larkin din Chicago P Picasso se stabilește la Paris în "Bato Lavoir", Brancusi vine la Paris și locuiește la Montparnasse Gen S Dali, G Hartung Minte A Fantin-Latour MODERNISM Artă din prima jumătate a secolului XX Ani Evenimente istorice Știință, tehnologie etc Evenimente culturale Filosofie, Literatură, Teatru, Cinema Art Victoria japoneză asupra Rusiei Prima revoluție rusă Franța este separarea Bisericii de stat Apariţia teoriei relativităţii a lui A Einstein Invenţia elicopterului M Leger Pentru prima dată, este folosită publicitatea cu neon ъ A Kuprin "Duel- Wilde "Din abis - (ediție postumă) Soare Meyerhold organizează studioul "On Povarskaya" F Legar "Văduva veselă" Rod S Lifar, M Sholokhov, J -P Sartre, G Garbo, C Snow Um J Verne, J M Heredia Prima expoziție în Salonul de toamnă Fauviști în Salon des Indépendants o retrospectivă a lui Van Gogh ( de lucrări) O expoziție a lucrărilor sale la Amsterdam Grupul Bridge este organizat la Dresda (E L Kirchner, K Schmidt-Rottluff, E Heckel și alții) pictură "Mari scălător" F Leger • Grădina mamei mele" F Malyavin "Vârtej" A Matisse "Femeie în pălărie" J Rouault "Bata de joc" Expoziţie Picasso în galeria Seurier - începutul perioadei roz P Picasso "Fata pe minge" A Stiglitz deschide galeria Foto-Secession ( ) din New York, artiștii germani se stabilesc în cafeneaua Dom F Leger se stabilește în "Stup" La Sankt Petersburg S Diaghilev organizează "Expoziţia istorică şi artistică de portrete ruseşti" V Borisov-Musatov, A Bouguereau, A Menzel TABEL DE SINCRONIZARE Ani Evenimente istorice Știință, tehnologie etc Evenimente culturale Filosofie, Literatură, Teatru, Cinema Art Cutremur din San Francisco din În Rusia - Prima Duma de Stat, Stolypin devine prim-ministru Scuza lui Dreyfus Primul post de radio a fost deschis în SUA Minte P Curie L Andreev "Viața unui om" J Galsworthy "Proprietarul" (primul roman din "Saga Forsyte") M Gorki "Mama * G Ibsen "Fantome" puse în scenă de M Reinhardt (Berlin) În Franţa - prima reprezentaţie a lui M Chevalier Rod S Beckett, L Visconti, R Rossellini, D Şostakovici Um G Ibsen Expoziţia " Podul " din Dresda O retrospectivă a lui P Gauguin în Salonul de Toamnă " Expoziţia de Artă Rusă " în Salonul de Toamnă de la Paris ( Grand Palais ) • Gânditorul " Rodin este instalat în faţa Panteonului în Paris A Modigliani ajunge la Paris, X Gris se stabileşte în "Bato Lavoir" E Munch "Alee în zăpadă", •Moartea lui Marat" P Picasso "Portretul lui Gertrude Stein" D P Cezanne Războiul dintre Honduras, Nicaragua și El Salvador Franța ocupă Marocul Cursa de mașini Paris-Beijing Instituția Carnegie a fost fondată în Pittsburgh (SUA) Minte D Mendeleev Papa Pius al X-lea condamnă modernismul în enciclica sa O Lumiere inventează fotografia color A Gide "Întoarcerea fiului risipitor" R Strauss Salome (premieră la Paris) Rod A Moravia, L Olivier Um E Grieg, A Jarry Retrospectiva postumă a lui P Cezanne în Salonul de toamna Proprie expozitie la Bernheim Jr Gallery Expozitia Beardsley la Shirley Gallery din Paris Expozitie la Moscova a Asociatiei Blue Rose Din New York, A Stiglitz prezinta in Galeria "Matisse, Picasso, Brancusi si altii Organizația la München a Uniunii Industriale Germane (Werkbund), la care au participat V Gropius, L Misvan der Rohe, C Le Corbusier MODERNISM Artă din prima jumătate a secolului XX Ani Evenimente istorice Știință, tehnologie etc Evenimente culturale Filosofie, Literatură, Toatr, Arte Plastice Kkyo ъ J Braque lucrează la Estaca și abordează realizarea picturii cubiste A Gaudi "Caso Batlo" (terminat) P Klee se stabilește la Munchen și participă la Secesiune P Picasso "Fetele din Avignon" (c ?) K Brâncuși "Sărut" K Van Dongen "Dansatorul roșu" E Nolde "Măşti" A Rousseau • Fermecitorul de șerpi Gen Niemeyer Austro-Ungaria a anexat Bosnia și Herțegovina Belgia anexează Congo A început producția de mașini Ford-T la un preț de USD Transmis de la Turnul Eiffel L Andreev "Povestea celor șapte spânzurați" A Franța "Insula Pinguinilor" G K Chesterton, Omul care a fost joi A Scriabin "Poemul extazului" Primul rus subțire filmul "Stenka Razin și prințesa" (V Romashkov) În Franța, prima revistă săptămânală de film ("Pathejournal"), Um N Rimski-Korsakov În clădirea de pe Montmartre, botezată "Bato Lavoir", unde lucrează P Picasso, J Braque, X Gris și alții, se ridică un centru al mișcării cubiste, căruia i se alătură și A Apollinaire, G Stein Acolo, Picasso organizează o sărbătoare a lui A Rousseau Prima expoziție de Căsătoria la D Kahnweiler (catalog cu text de Apollinaire), adesea identificată drept începutul cubismului Apropierea lui Braque de Picasso și dezvoltarea comună a practicii cubismului Deschiderea "Academiei" lui Matisse și a "Academiei Ruse" aprilie la Sankt Petersburg, în "Pasajul" pe Nevsky - "Tendințe moderne în artă": TABEL DE SINCRONIZARE Ani Evenimente istorice Știință, tehnologie etc Evenimente culturale Filosofie, Literatură, Teatru, Kiyo Art Kulbin, Burliuks, Exter, Lentulov La New York la Stieglitz Gallery - o expoziție a lui A Matisse La Moscova, expoziţia "Lâna de aur": de la impresionişti la Matisse, Rouault, Rousseau Grupul "Opt" s-a format la New York (R Henry, J Sloan și alții) A Archipenko vine la Paris Vine și Le Corbusier acolo și lucrează pentru Perret Kandinsky începe să lucreze la Murnau Primele peisaje din Murnau Gena Wang Don "Doamna cu pălăria neagră" A Deren "Bathers" A Matisse "Camera roșie" P Picasso "Trei femei" Gen J Manzu În Honduras începe războiul civil Ascensiunea pe tronul belgian al lui Albert R E Piri ajunge la Polul Nord Termenul "genă" este introdus în știință A Begson "Timp și liberul arbitru, materie și memorie" F Marinetti publică "Primul Manifest al Futurismului" în ziarul parizian Le Figaro Freud ține prelegeri în SUA despre psihanaliza Deschiderea "Anotimpurilor rusești" lui Diaghilev la Paris P Faure a fost ales "prinț al poeților" la Closeri de Lila Înființarea la München a "Noii Asociații a Artiștilor" (Kandinsky, Yavlensky și alții) Prima expoziție a asociației La începutul lunii decembrie - Salonul Izdebsky - Odesa - Kiev - Petersburg - Riga (J Braque, M Vlaminck, K Van Dongen, A Marquet, Friesz, A Matisse, A Gleizes, J Metzinger, P Signac , J Balla, V Kan- MODERNISM Artă din prima jumătate a secolului XX Ani Evenimente istorice Nahuia, tehnologie etc Evenimente și cultură Filosofie, Literatură, Teatru, Arte Vizuale h I Annensky "Cărți de reflecții" G Apollinaire "Magicianul putrezitor" cu ilustrații de A Deren J Londra "Martin Eden" J Cocteau 'Lampa lui Aladin' G Stein "Trei vieți" M Maeterlinck • Pasăre albastră Debutul lui M Pickford în filmul "Secluded Manor" (DW Griffith) A Schoenberg Monodramă •Așteptare" Dinsky, A Yavlensky, M Verevkina, M Larionov, A Lentulov și alții Începutul "perioadei analitice" a cubismului Fondarea Academiei Vasilieva din Paris J Lipchitz și Zadkine ajung la Paris F -L Wright - Casa Rowby din Chicago C Monet expune "Nymphaeum" la Durand-Ruel Deschiderea Muzeului Victoria și Albert din Londra J Bellows "Put at Sharkey" A Bourdelle "Heracles" B Serov "Portretul lui S Morozov V Kandinsky "Doamne în crinoline" P Picasso "Doamnă cu evantai" F Hodler "Performanța studenților din Jena " Japonia anexează Coreea Revoluție în Mexic Revoluție în Portugalia Marea Britanie: moartea lui Edward al VII-lea, el este succedat de George V I Bunin "Satul" E Rostand 'Chenteclair' M Tsvetaeva "Albumul de seară" I Stravinsky "Pasărea de foc" Tango-ul intră în modă Um V Komissarzhevskaya, M Twain, L Tolstoi Înființarea revistei "Furtuna" la Berlin Prima dintr-o serie de expoziții de la Moscova "Jack of Diamonds" Balla, Severini şi alţii semnează Manifestul futurist " Expoziţia lui J Rouault la Drouet R Fry introduce termenul de "post-impresionism" A Matisse călătoreşte prin Maroc M Chagall ajunge la Paris şi se stabileşte în "Stupul" " (până în ) R Delaunay "Turnul Eiffel Roșu" TABEL DE SINCRONIZARE Ani Evenimente istorice Știință, tehnologie etc Evenimente culturale Fiyaosefia, literatură, teatru, cinema Art W Kandinsky - prima acuarelă abstractă, primele lucrări abstracte ale lui F Kupka A Mayol • Pomona A Marquet •O zi ploioasă la Paris", A Matisse •Dans" şi "Muzică" (sunt aspru criticate în Salonul de toamnă) P Mondrian •Mahon" P Picasso •Portret lui Vollard " V Serov >Ida Rubinstein" L Spillert •Dirijabil în hangar A Gaudí finalizează construcţia Casei Mila din Barcelona Proiecte arhitecturale de F L Wright publicate în Europa Um M Vrubel, A Rousseau Uciderea lui A Stolypin M Sklodowska-Curie primește Premiul Nobel R Amundsen ajunge la Polul Sud Mona Lisa a fost furată de la Luvru N Berdyaev "Filosofia libertății" G Hauptman "Șobolani" T Dreiser "Jenny Gerhardt" A Tolstoi "Excentrici" T Mann • Moartea la Veneţia S Zweig "Primele experiențe" G K Chesterton, Inocența părintelui Brown Hamlet a fost montat la Teatrul de Artă din Moscova cu participarea lui G Craig (decor și co-regie) Baletul "Petrushka" de Stravinski este prezentat la Paris I Berlin "Alexander's Ragtime Band" În Salon d'Automne și Salon des Indépendants, Sala este ocupată de cubiști J Chirico în Salonul de toamnă Grupul Blue Rider (F Mark, V Kandinsky, P Klee și alții) este organizat la München și se organizează prima sa expoziție V Kandinsky publică un tratat "Despre spiritualul în artă" Fundația lui N Goncharova și M Larionov a grupului Donkey Tail și prima sa expoziție cu participarea lui Malevich, Tatlin, Chagall și alții MODERNISM Artă din prima jumătate a secolului XX Ani Evenimente istorice Știință, tehnologie etc Evenimente culturale Filosofie, literatură, teatru, cinema h Primul lungmetraj rusesc "Apărarea Sevastopolului" (V Goncharov, A Khanzhonkov) La Hollywood, D Horsley creează primul studio de film Minte G Mahler Paris - o retrospectivă a lui A Rousseau la Salon des Indépendants Înființarea asociației "Secțiunea de Aur" la Puteaux Designerul de modă P Poiret organizează Mascarada a -a Noapte, proiectată de R Dufy P Bonnard "Marea Mediterană" W Boccioni • Stare de spirit" F Mark "Trei cai roșii" M Larionov "Soldat de odihnă" L Russolo "Rebeliunea" M Saryan "Palmal de curmal" V Tatlin "Marinarul" M Chagall "Eu și satul" A Matisse vizitează Petersburg și Moscova B Gropius și X Meyer - Uzina Fagus din Alfeld an der Leyn Primul război balcanic Stăpânirea republicană este stabilită în China W Wilson devine președinte al Statelor Unite Primul salt cu parașuta (A Berry, SUA) Moartea liniei "Titanic" K Jung "Psihologia subconștientului" B Russell • Probleme de filosofie G Apollinaire "Podul Mirabeau" A Akhmatova "Seara" R Rolland • Jean-Christophe A Frans • Zeilor le este sete B Arată "Pygmalion" L Tolstoi - publicarea lucrărilor scrise anterior "Hadji Murad", "Părintele Serghie" M Ravel "Daphnis și Chloe" J Judge și G Williams "Este un drum lung până la Tipperrery" Minte A Strindberg Prima expoziție (Galeria Boeti) apropiată de cubism a grupului "Sec-sion d'Or" ("Secțiunea de Aur"), fondată în (A Gleizes, J Metzinger, J Villon, A Archipenko și alții) Apollinaire susține apariția "orfismului" Expoziția din Petersburg "O sută de ani de pictură franceză" La Hagen (Germania) prima expoziție personală a lui A Archipenko este un catalog cu prefață de Apollinaire TABEL DE SINCRONIZARE Ani Evenimente istorice Știință, tehnologie etc Evenimente culturale Filosofie, Literatură, Toatr, Kiyo Arte Vizuale * ь Retrospectiva lui V Kandinsky în galeria "Sturm" Paris - Expoziție de futurişti italieni la Galeria Bernheim Jr și sculptură Boccioni la Galeria Boeti E Schiele a fost arestat la Viena "pentru pornografie" Începutul perioadei sintetice în cubism Începutul "raionismului" în opera lui M Larionov M Denis pictează teatrul Champs Elysees și Palatul Chaillot M Duchamp • Nud coborând scările N Goncharova "Spălători" F Mark "Caii roșii" A Matisse "Triptic marocan" Primele •Contraste de forme" F Leger Y Paskin •Toaletă Gleizes și Metzinger despre cubism Al doilea război balcanic G Apollinaire "Alcooli", artiști cubiști" (pictată în ) Succesul romanului lui L Feuade "Fantômas" Mandelstam "Piatră" M Proust • Spre Svan E Freud "Totem și tabu" I Stravinsky "Saritul primăverii" M Ravel •Trei poezii de Stefan Mallarmé K/f "Prague Student" (S Riye) - prima expoziție a "Armory Show" din New York, Chicago, Boston Expoziție "Fauvism Brabant" la Bruxelles Prima expoziție personală a lui M Utrillo Apollinaire publică articolul "Cubiști" Spectacolul operei "Victoria asupra Soarelui" (A Krucenykh, V Khlebnikov, M Matyushin, K Malevich) Goncharova și Larionov organizează expoziția Target modernism Artă din prima jumătate a secolului XX Ani Evenimente istorice Știință, tehnologie etc Evenimente culturale Filosofii, Literatură, Teatru, Arta Kiyo experiența expresionismului în cinema Gen A Camus, S Kramer (Kramer) J Balla "Viteza abstractă" R Delaunay "Echipă din Cardiff" M Duchamp "Roata de bicicletă" - primul gata făcut A Macke "Doamna cu jacheta verde" V Kandinsky "Compoziţia nr " J De Chirico demonstrează în atelierul său primul tablou metafizic, în special, "Melancolia unei zile frumoase" de L Kirchner "Scena de stradă la Berlin" F Kupka "Planuri verticale" A Lentulov "Moscova" M Larionov afirmă "luchismul" K Malevich "Vaca și vioară", începe "Pătratul Negru" F Marcu "Sărbătoarea Fiarelor" Expoziţia R Delaunay în galeria din Berlin "Sturm" Asasinarea arhiducelui Ferdinand la Saraievo Uciderea lui J Zhores Începutul primului război mondial Deschiderea Canalului Panama X Ortega y Gasset •Reflecții despre Don Quijote" P Florensky •Rațiune și dialectică" A Bely "Petersburg" J Joyce -Dublinerii- B Pasternak "Geamănul în nori" G Stein "Butoane delicate" Debutul lui Ch Chaplin în filmul "Making a Living (Charlie the Lucky Man)" și începutul muncii sale de regizor Expoziţia Internaţională Cubistă de la Praga T Marinetti vine în Rusia Demonstrație a futuriștilor la Moscova V Tatlin îl vizitează pe P Picasso la Paris După ce s-a întors în Rusia, a început să lucreze la reliefuri pictate În Salonul de toamnă - K Malevich, M Matyushin și alții TABEL DE SINCRONIZARE Ani Evenimente istorice Știință, tohiika etc Evenimente culturale Filosofie, Literatură, Teatru, Cinema Art * La New York în galerie • "- o expoziție a lui C Brâncuși N Goncharova și M Larionov - la o expoziție la Paris cu P Guillaume Retrospectiva lui M Chagall la Berlin A Archipenko "Gondola-er" P Klee "Cupole roșii și albe" A Magnelli ajunge la Paris și își arată prima lucrare P Filonov "Stajele de vaci" F Marcați "Forme de luptă" J Ensor "Mama mea moartă" Minte A Macke (ucis pe front) Germania folosește gaz otrăvitor pentru prima dată într-un război ( aprilie) Bombardamentul cu dirijabil al Parisului Deportarea și uciderea armenilor de către turci G Wölfflin "Conceptele de bază ale istoriei artelor" A Blocul "Grădina privighetoarelor" S Maugham "Povara pasiunilor umane" B Mayakovsky "Un nor în pantaloni" Filmul "Nașterea unei națiuni" (D W Griffith) "Portretul lui Dorian Gray" (W Meyerhold) Sala de mese Vasilyeva din Paris Gen E Piaf Minte A Scriabin Expoziție activă și activitate literar-teoretică a lui K Malevich: broșura "De la cubism și futurism la suprematism" •Pătratul Negru" a fost prezentat la "Ultima expoziție futuristă de pictură " , (zero-zece)" M Duchamp ajunge la New York F Pica-bia scrie primele sale "Tablouri mecanice" T Marinetti intră în contact cu X Ball și T Tzara V Tatlin arată primele "contrareliefuri" modernism Artă din prima jumătate a secolului XX Ani Evenimente istorice Știință, tehnologie etc Evenimente culturale Filosofie, Literatură, Teatru, Cinema Art La New York în galeria " " - o expoziție a lui C Brâncuși N Goncharova și M Larionov - la o expoziție la Paris cu P Guillaume Retrospectiva lui M Chagall la Berlin A Archipenko-Gondola-er P Klee - Domuri roșii și albe A Magnelli ajunge la Paris și își arată prima lucrare P Filonov - Vaci F Mark - Forme de luptă J Ensor - Mama mea moartă Minte A Macke (ucis pe front) Germania folosește gaz otrăvitor pentru prima dată într-un război ( aprilie) Bombardamentul cu dirijabil al Parisului Deportarea și uciderea armenilor de către turci G Wölfflin "Conceptele de bază ale istoriei artei" Bloc - Grădina privighetoarelor - S Maugham "Povara pasiunilor umane" V Mayakovsky - Un nor în pantaloni K/f - Nașterea unei națiuni "(D W Griffith) -Portretul lui Dorian Gray "(V Meyerhold) Sala de mese Vasilyeva din Paris Gen E Piaf Minte A Scriabin Expoziție activă și activitate literar-teoretică a lui K Malevich: broșura "De la cubism și futurism la suprematism" •Pătratul Negru" a fost prezentat la "Ultima expoziție futuristă de pictură " , (zero-zece)" M Duchamp ajunge la New York F Picabia scrie primele sale "Tablouri mecanice" T Marinetti intră în contact cu X Ball și T Tzara V Tatlin arată primele "contrareliefuri" MODERNISM Artă din prima jumătate a secolului XX Ani Evenimente istorice Știință, tehnologie etc Evenimente culturale Filosofie, Literatură, Teatru, Cinema Art La New York în galeria " " - o expoziție a lui C Brâncuși N Goncharova și M Larionov - la o expoziție la Paris cu P Guillaume Retrospectiva lui M Chagall la Berlin A Archipenko "Gondola-er" P Klee "Cupole roșii și albe" A Magnelli ajunge la Paris și își arată prima lucrare P Filonov "Stajele de vaci" F Marcați "Forme de luptă" J Ensor "Mama mea moartă" Minte A Macke (ucis pe front) Germania folosește gaz otrăvitor pentru prima dată într-un război ( aprilie) Bombardamentul cu dirijabil al Parisului Deportarea și uciderea armenilor de către turci G Wölfflin "Conceptele de bază ale istoriei artei" Bloc "Grădina privighetoarelor" S Maugham "Povara pasiunilor umane" V Mayakovsky "Un nor în pantaloni" Filmul "Nașterea unei națiuni" (D W Griffith) "Tabloul lui Dorian Gray" (V Meyerhold) Sala de mese Vasilyeva din Paris Gen E Piaf Minte A Scriabin Expoziție activă și activitate literar-teoretică a lui K Malevich: broșura "De la cubism și futurism la suprematism" "Pătratul negru" este prezentat la "Ultima expoziție futuristă de pictură" , (zero-zece)" M Duchamp ajunge la New York F Picabia scrie primele sale "Tablouri mecanice" T Marinetti intră în contact cu X Ball și T Tzara V Tatlin arată primele "contrareliefuri" modernism Artă din prima jumătate a secolului XX Ani Evenimente istorice Știință, tehnologie etc Evenimente și cultură Filosofie, Literatură, Teatru, Cinema Art Bătăliile de la Verdun și Somme, unde Anglia folosește tancuri pentru prima dată în istorie Uciderea lui Rasputin la Petrograd K Jung "Funcția transcendentală" F Kafka "Transformare" A Barbusse "Foc", în toamnă începutul publicării în ziarul "Evre" Film: "Intoleranță" (D W Griffith), "Părintele Sergius" (Y Protazanov, în rolul principal I Mozzhukhin) La Zurich ( februarie) se deschide Cabaretul Voltaire Fundația dadaismului Minte E Verhaern, J Londra V Tatlin organizează expoziția futuristă "Magazin" (V Tatlin, K Malevich, I Klyun, L Popova etc ) Prima expoziție a lui M Ernst la Berlin în galeria "Sturm" C Brancusi - sculptura pentru nevazatori (bloc de marmura in punga cu fante pentru maini) A Matisse "Lecția la pian" K Permeke "Rătăcitor" P Strand "Orb New York (foto) Minte W Boccioni, F Mark, Redon Revoluția din februarie și evenimentele din octombrie din Rusia SUA intră în război Gen I Gandhi, J F Kennedy B Croce "Istorie: teorie și practică" A Akhmatova "Turmă albă" P Valerie "Parcul tânăr" G Apollinaire "The paps of Teresia" S Prokofiev Simfonia I ("Clasică"), Premiul I Premiul Pulitzer Minte R Leoncavallo, O Mirbeau Înființarea grupului De Stijl (P Mondrian) în Olanda, apariția revistei cu același nume M Duchamp "Fountain" (pisar inversat) nu este acceptat la expoziția Artiștilor Independenți din New York Poliția filmează cinci nuduri ale lui Modigliani la o expoziție personală la Galeria Bertha Weil Prima expoziție a lui L Fujita T Tzara a fondat revista Dada Închiderea galeriei " " - ultima expoziție a lui Severini Începutul mișcării "Fotografie directă" V Kandinsky "Amurg" TABEL DE SINCRONIZARE Ani Evenimente istorice Știință, tehnologie etc Evenimente culturale Filosofie, Literatură, Teatru, Kiyo Art E L Kirchner "Răsăritul lunii în Alpi" A Modigliani "Portretul lui L Zborowski" Rodin "Porțile Iadului" (începutul anului ) G Apollinaire folosește pentru prima dată termenul de "suprrealism" (despre decorul lui Picasso pentru baletul "Parada" în sau despre piesa sa "Sânii Theresia" în ) Minte E Degas Rodin, Rozanova Tratatul de la Brest-Litovsk între Rusia și Germania Armistițiu pe frontul de vest între puterile aliate și Germania Revoluția în Germania și abdicarea lui Kaiser Wilhelm al II-lea Execuția familiei imperiale ruse la Ekaterinburg Spengler "Declinul Europei" (începutul publicării) I Ilyin "Învățătura omului" G Apollinaire "Caligrame" A Blok "Cei doisprezece" V Mayakovsky "Mystery-buff" " Tânăra Doamnă și Huliganul" (E Slavinsky, scenariu, co-regia și interpretarea rolurilor principale de V Mayakovsky), "Ochii mumiei" (F Lang) Născut A Solzhenitsyn D G Apollinaire, C Debussy, E Rostand A Ozenfant și Le Corbusier "După cubism" (manifest de purism) F Mazerel "Calea Crucii omenirii" Retrospectiva Rozanova la Moscova La Roma, Broglio și Carra au găsit revista Valori Plastici "Primele seri ale Dada la Berlin A Matisse "Interior cu o vioară" de G Klimt, F Hodler, E Schiele Conferința de pace de la Paris din Crearea Komintern Ratificarea interdicției în Statele Unite Primul zbor aerian peste Atlantic (D W Alcock, A W Brown) Primul zbor cu elicopterul J Huizinga "Toamna Evului Mediu" G Hesse "Ultima vară a lui Klingsor" S Maugham "Luna și penny" (prototipul eroului - P Gauguin) J Reid "Zece zile care au zguduit lumea" B Arată "Casa în care inimile se rup" La Weimar, W Gropius creează Bauhaus La Grenoble, A Fancy creează prima organizație pentru studiul și colecția de artă contemporană La Berlin - prima expoziție internațională a dadaiștilor V Tatlin lucrează la MODERNISM Artă din prima jumătate a secolului XX Goyam Evenimente istorice Știință, tehnologie etc Evenimente culturale Filosofie, Literatură, Teatru, Kiyo Art i Premiul Goncourt a fost acordat lui M Proust pentru romanul său Under the Shade of the Girls in Bloom A Barbusse fondează mișcarea "Clarte", unind artiști și scriitori care luptă pentru artă revoluționară Film • Cabinetul Dr Caligari (R Wiene) Minte L Andreev, B Rozanov •Monumentul Internațional a III-a" M Larionov "Soldat de odihnă" El Lissitzky "Bate albul cu o pană roșie " A Rodcenko •Negru pe negru R Hausmann realizează primele fotomontaje la Köln K Schwitters face primul asamblare "Merz" E Barlach •Milostivirea În Salonul de Toamnă, scandalul cu opera lui F Picabia "Copilul Carburator" P Klee • Vila R " Minte Renoir Proclamarea Societății Națiunilor Victorii bolșevice în războiul civil Prezentarea de către Hitler a programului partidului său (viitorul nazist) Interdicția intră în vigoare în SUA și femeilor li se acordă drepturi de vot egale Primul concurs de frumusețe Miss America J Galsworthy "În buclă" F Kafka - Medic rural S Lewis până la Main Street Film: -Anna Boleyn" (E Lubin), "Golem" (P Wegener și K Boese), •The Sign of Zorro" (cu D Fairbanks în rol principal) Gen A Azimov Minte A Modigliani Brancusi expune la Salon des Indépendants sculptura "Printesa X" (portret de forma falica, ) V Kandinsky "Pe alb" A Pevzner și N Gabo "Manifestul realist" B Leach organizează atelierul de ceramică Lich Pottery în St Ives (Cornwall, Anglia) P Supo și A Breton "Câmpurile magnetice" - prima experiență de "scriere automată" Marele "Fair Dada" în galeria din Berlin Burchard T Tzara şi X Arp la Paris Manifestarea dadaiștilor în Salon des Indépendants Manifestul Dada italian TABEL DE SINCRONIZARE Ani Evenimente istorice Știință, tehnologie etc Evenimente culturale Filosofie, Literatură, Teatru, Cinema Art V Tatlin expune un model al "Monumentului Internațional a III-a- Franța ocupă Ruhrul În Rusia, începutul NEP Hitler devine șef al NSDAP Eliberarea de insulină Lansarea parfumului "Chanel No " ъ B Russell "Analiza minții- A Akhmatova "Appa Domini-, J Dos Passos "Trei soldați- P Valerie "Suflet și dans- J Galsworthy "De închiriat- A Honegger "Regele David- (oratoriu) S Prokofiev "Dragoste pentru trei portocale- Film: Atlantis-(J Fader), Fate-(F Lang), Malyshev ch rolul lui Ch Chaplin) M Duchamp - primul "film abstract" •Anemic Cinema-, Rod Cesar Minte E Caruso, C Saint-Saens La Paris, o expoziție de colaje de M Ernst - o prefață în catalogul lui A Breton L Mies van der Rohe este un proiect de zgârie-nori din sticlă din Berlin A van de Velde conturează planul Muzeului Kröller-Müller din Oterloo Lansarea revistei New York Dada A Matisse "Ecran maur- M Duchamp "De ce nu strănuți Rosa Silavi?- P Picasso "Trei muzicieni- M Ernst "Elephant Celebes- Foamete în URSS În Italia, Mussolini formează guvernul Începutul erei fascismului italian J Dewey "Natura și comportamentul uman- I Bunin "Un domn din San Francisco- J Hasek "Aventurile bunului soldat Schweik- J Joyce "Ulysses" Filmul "Dr Mabuse - jucător- (F Lang) Um M Proust V Kandinsky și L Moholy-Nagy devin profesori Bauhaus O Schlemmer conduce atelierul de sculptură de acolo A Jacomepi și M Ernst vin la Paris N Gabo vine la Berlin M Chagall În același loc, I Ehrenburg și El Lissitzky publică revista "Thing" Organizarea AHRR la Moscova La Düsseldorf - primul congres al "artiştilor progresişti" modernism Artă din prima jumătate a secolului XX Ani Evenimente istorice Știință, tohiika etc Evenimente culturale Philosophy, litoratura, toatre, kiyo Fine arts ъ În Mexic, D Rivera adună în jurul său muralişti care luptă pentru o temă socială - D A Siqueiros, X Orozco şi alţii M Beckman "Podul pietonal de fier" V Kandinsky "Lumi mici" "Cercul albastru" P Klee "Mingea roșie" C Brancusi "Peste" G de Chirico "Vila romană" P Picasso "Femei aleargă de-a lungul plajei" Man Ray face radiograme Publicarea cărții lui C Bell "După Cezanne" Proclamarea URSS Hiperinflația în Germania În SUA a fost dezvoltat un iconoscop (V Zworykin) - un prototip de televiziune Deschiderea primului supermarket (San Francisco) K Chapek "Din viața insectelor" Crearea companiei de film Warner Bros Filmul "Raskolnikov" (R Vine) Gen F Zefirelli, M Callas Minte S Bernard, C P Loti, C Mansfield Paris - un scandal la spectacolul piesei lui T Tzara "Inima cu barbă" cu participarea lui Breton, Massot, Tzara și Eluard C Brancusi "Cocos" M Duchamp oprește lucrările la "Paharul Mare", declarându-l pentru totdeauna neterminat F Leger - costume pentru baletul "Crearea lumii" (D Millau, B Cendrars) A Matisse "Poza hindusă" P Picasso "Coșca cu păsări", "Femeie în alb" K Schwitters publică revista Merz K Malevici devine șeful GINHUK Gen R Liechtenstein Minte G Effel TABEL DE SINCRONIZARE Ani Evenimente istorice Știință, tehnologie etc Evenimente culturale Filosofie, Literatură, Teatru, Cinema Art d V I Lenin D E Hoover a devenit șef al FBI A Breton "Manifestul suprarealismului" J Galsworthy "Mamuța albă" T Mann "Muntele magic" B Shaw "Sfântul Ioan" J Gershwin "Rapsodia în albastru" I Kalman "Maritza" D Collingwood Film "Speculum Mentis": "Baletul mecanic" (F Leger), "Alice în Țara Minunilor" (W Disney), "Nibelungii" (F Lang), "Cabinetul figurilor de ceară" (P Leni) , • Aelita "(Y Protazanov, artist A Exter), D Fairbanks în filmul "Hoțul din Bagdad" Um F Kafka, J Puccini, A Frans Kandinsky, Klee, Fey- Ninger și Jawlensky creează grupul Blue Four (Die Blaue Vier) La Paris se formează o mișcare și un grup de suprarealiști Prima expoziție personală a lui Chagall la Paris Prima retrospectivă a lui Rouault la Galeria Drouet O mare expoziție a lui Matisse la Copenhaga La Jena, unde o expoziție a lucrărilor sale, Klee ține prelegeri despre artă contemporană, Mussolini deschide o expoziție a Grupului Novecento în Italia, Marinetti publică Futurism și fascism, A Kanoldt Still Life VI, Man Ray Violin Ingres P von Hindenburg este ales președinte al Germaniei M Bulgakov "Garda Albă" J Dos Pas-sos "Manhattan" T Dreiser "Tragedie americană" L Feuchtwanger "Evreu Suess" F S Fitzgerald Marele Gatsby A Gide "Falsificatorii" F Kafka "Procesul" (ediție postumă) S Lewis "Arrowsmith" M Ravel "Copilul și Magia" D Șostakovici Simfonia nr A Artaud "Fântâna de sânge" A Varno inventează termenul de "Școală de la Paris" Expoziție internațională de arte decorative și design la Paris Le Corbusier - pavilion "New Spirit" ("L'esprit nouveau"), K Melnikov - pavilion al URSS Apariția termenului "Art Deco" La Mannheim - prima expoziție a artiștilor de "realism magic" sau "nouă materialitate" (Neue Sachlichkeit) MODERNISM Artă din prima jumătate a secolului XX Ani Evenimente istorice Știință, tehnologie etc Evenimente culturale Filosofie, Literatură, Teatru, Kiyo Art Film: "Faust" (F Murnau), "Gold Rush" (Ch Chaplin), Battleship "Potemkin" (S Eisenstein) Prima expoziție de suprarealişti în galeria pariziană "Pierre" V Brauner "Fantomas" M Gromer "Războiul" în Salonul Independenților Bauhaus se mută la Dessau, unde a început construcția noii sale clădiri (V Gropius) Gen R Rauschenberg Minte J S Sargent Greva generala in Anglia Zborul lui R Amundsen și R Byrd peste Polul Nord E Hemingway "Fiesta" F Kafka "Castle" (ediție postumă), A A Milne "Winnie the Pooh" B Bartok "Mandarina minunată" (balet) Film: "Mama" (V Pudovkin), "Nana" (J Renoir) Gen A Vaida, M Monroe, M Foucault Minte R M Rilke Le Corbusier publică Arhitectura viitorului V Kandinsky "Câteva pătrate" R Magritte "Omul mării", "Jocheul pierdut" J O'Keeffe "Irisul negru" Minte A Gaudi M Cassatt, C Monet N Sacco și B Vanzetti sunt executați în SUA A Hitler "Mein Kampf" (sfârșitul publicării) Zborul lui Ch Lindbergh de la New York la Paris I Babel "Povești Odessa" G Hesse "Lupul de stepă" T Wilder "Podul Regelui Louis Saint" A Artaud creează Teatrul Alfred Jarry din Paris J Antheil "Baletul mecanic" I Stravinsky "Oedip Rex" D Şostakovici Simfonia nr Mintea J K Ieronim A Aalto începe să construiască o bibliotecă în Viipuri (Vyborg) Prima expoziție personală a lui X Soutine I Tangi "Mama, tata e rănit!" Descoperirea penicilinei de A Fleming D H Lawrence, Iubitul lui Lady Chatterley B Brecht "Cercul de cretă caucazian" V Mayakovsky "Plăniță" M Ravel "Bolero" Vânzarea operelor de artă în străinătate începe în URSS Primul salon de fotografie independent (Salon d'Escalier) TABEL DE SINCRONIZARE Ani Evenimente istorice Știință, tehnologie etc Eveniment cultural Filosofie, Literatură, Teatru, Cinema Art K Weil "Opera de trei bănuți" Filme: "Câinele andaluz" (L Bunuel), "Descendentul lui Genghis Khan" (V Pudovkin), "Omul cu camera de filmat" (Dziga Vertov), "Steamboat Willie" (W Disney) - prima apariție a lui Mickey Mouse Gen S Kubrick Minte T Hardy R Magritte "O încercare de imposibil" Vaticanul devine stat independent •Joia Neagră" ( octombrie) pe Wall Street Începutul unei crize economice profunde Expulzarea lui Troţki din URSS În Polonia - începutul dictaturii lui Pilsudski S-a deschis epoca cinematografiei sonore (Anglia) Zborul în jurul lumii al dirijabilului Graf Zeppelin J Cocteau "Copii dificili" V Nabokov "Apărarea lui Luzhin" E M Remarque "Toată liniștea pe frontul de vest" E Hemingway "Adio armelor!" A de Saint-Exupery "Posta de Sud" M Sholokhov "Quiet Flows the Don" (începutul publicării) B Afișați "Coșul Apple" Film "Fragment of the Empire" (F Ermler) Cărțile, filmele, picturile multor autori progresiste (Remarque, Eisenstein, Stravinsky etc ) sunt interzise în Germania O Hepburn Minte S Diaghilev Deschiderea Muzeului de Artă Modernă din New York Muzeul din Luxemburg s-a redeschis după ce impresioniștii s-au mutat la Luvru Înființarea Salonului Superindependenților al II-lea Manifest al suprarealismului S Dali, care a ajuns la Paris cu L Bunuel, se alătură grupului suprarealiştilor Prima sa expoziție la Paris cu Magrip, Arp și Tanguy, prefață la catalogul lui A Breton Înființarea revistei și a asociației "Cercle și Piața" (Cercle et Sage) (M Saifor, X Torres-Garcia) Italia este manifestul "picturii în aer" R Magrip "Aceasta nu este o țeavă" P Mondrian "Compoziții roșu, galben, albastru" L Mies van der Rohe MODERNISM Artă din prima jumătate a secolului XX Ani Evenimente istorice Știință, tehnologie etc Evenimente culturale Filosofie, Literatură, Teatru, Cinema Art Pavilionul "Barcelona" la expoziția internațională de la Barcelona A Santos "Pace" Descoperirea planetei Pluto (C Tombo) Prima Cupă Mondială Televizoarele sunt de vânzare în Anglia I Vo "Carne ticăloasă" J Dos Passos "Paralela " V Mayakovsky "Baia" I Stravinsky Simfonia psalmilor Film: "Epoca de aur" (L Buñuel), Paris" (R Clair) Rod J Jones, J Derrida D Y Paskin, A Conan Doyle T van Desburg folosește pentru prima dată termenul de pictură pe beton B Kandinsky "Treisprezece pătrate" Picasso primește Premiul Carnegie C Dali "Enigma lui William Tell" P Picasso "Femeie pe plajă" F Radziwill "Grevă" E Hopper "Early Sunday Morning" Scipione "Apocalipsa" URSS - începutul distrugerii Catedralei Mântuitorului Hristos din Moscova Minte T Addison J Dewey "Filosofie și civilizație" T Tzara "Omul aproximativ" A de Saint-Exupery "Zborul de noapte" "I Sing About You" (muzical - muzică de J Gershwin, versuri de A Gershwin) - premieră la New York Film "City Lights" (Ch Chaplin) Muzeul de artă străină contemporană din Jeu-de-Paume devine independent de Luxemburg La Muzeul de Artă Modernă din New York - o expoziție a lui A Matisse Fondarea grupului Abstracție-Creație (J Vantongerloo, Erben) E Barlach "Monumentul celor căzuți" din Magdeburg S Dali "Persistența memoriei" J O'Keeffe "Craniu de vacă, roșu, alb și albastru" TABEL DE SINCRONIZARE Ani! Evenimente istorice Știință, tehnologie etc Evenimente culturale Filosofie, Literatură, Teatru, Kiyo Art F D Roosevelt este ales președinte al Statelor Unite Foamete în URSS Descoperirea neutronului (J Chadwick) Vitamina C pură obținută (K G King și W A Waugh) F Mauriac "O minge de șerpi" J Dos Passos " " G Fallada "Ce urmează, omulețule?" J Romain "Oameni de bunăvoință" (prima carte) Film: "Voi fi salvat din apă" (J Renoir), Tarzan, omul-maimuță (în rolul principal al lui J Weissmuller) Deschiderea Muzeului Școlilor Străine în Sala Jeu-de-Paume X Arp "Constelația papionilor și buricului II" A Matisse "Dance" (friză în Muzeul Barnes, SUA) A Hitler devine cancelar al Germaniei Abrogarea interdicției în SUA Închiderea Bauhaus din Germania A Malraux "Condițiile existenței umane" T Mann "Povestea lui Iacov" G Stein • Autobiografia lui Alice B Toklas F Garcia Lorca "Nunta de sânge" Film: "King Kong" (M K Cooper, E Schudsek), "Testamentul doctorului Mabuse" (F Lang) Rod R Polansky Minte J Galsworthy Fondat la Londra de către G Moore și P Nash ai grupului Unit Ope (Prima Divizie) M Beckman "Plecare" "Noaptea cuțitelor lungi" în Germania URSS - uciderea lui S M Kirov F Joliot şi I Curie-Joliot descoperă fenomenul radioactivităţii artificiale Primul congres al scriitorilor din URSS F S Fitzgerald "Tender este noaptea" G Miller "Tropicul cancerului" M Sholokhov "Don liniștit" D Șostakovici "Lady Macbeth din districtul Mtsensk" Filmul "Madame Bovary" (J Renoir) Gen A Schnittke, S Lauren Minte R Poincare A Giacometti "Palatul la ora dimineața" R Magritte "Condițiile existenței umane" R Olze "Tortura zilnică" S Spencer - picturi murale ale Capelei Funebre din Berkler (Anglia) La Berlin, o expoziție de "pictură în aer" a futuriștilor MODERNISM Artă din prima jumătate a secolului XX Ani Evenimente istorice Știință, tehnologie etc Evenimente culturale Filosofii, Literatură, Teatru, Arte Vizuale Kiyo Invazia italiană a Etiopiei În Franța și Germania, încep difuzarea regulată TV Minte Y Pilsudsky J Steinbeck -Tortilla Flat Quarter- J Gershwin -Porty și Bess- Gen E Presley, Christo, F Sagan, W Allen Minte A Barbus P Delvaux scrie primele tablouri suprarealiste ("Foc-") O Dominguez "Mașină de cusut electrosexuală- M Duchamp "Rotorel-ef" - dezvoltarea op art A Matisse "Nud roz- G Moore "Familie- Marea retrospectivă a lui P Klee la Berna, Basel și Lucerna S Dali își publică eseul "Victoria iraționalului Minte K Malevici, P Signac Începutul războiului civil spaniol (iulie) Trupele germane ocupă Renania Italia anexează Etiopia În Germania, victoria partidului nazist la alegerile parlamentare În Franța, Frontul Popular Roosevelt este ales pentru un al doilea mandat O nouă Constituție ("stalinistă") a fost adoptată în URSS XI Jocurile Olimpice de la Berlin (august) Prima transmisie televizată în direct a fotbalului de către J Bernanos "Jurnalul unui preot de sat- J Dos Passos •Bani mari- M Mitchell •Ducat cu vântul- A Schoenberg Concert pentru vioară și orchestră Filmul "Timpuri noi-(Ch Chaplin) Epoca swing-ului în jazzul american Succesul lui Benny Goodman Gen V Havel Minte R Kipling, G K Chesterton, M Gorky, L Pirandello La New York, la Muzeul de Artă Modernă, expoziții: "Cubism and Abstract Art in Painting", "Dada and Surrealism" S Dali "Premoniția războiului civil- F L Wright Kaufman House ("Over the Waterfall"), X Reed, în colaborare cu A Breton și R Penrose, organizează Expoziția Internațională Suprarealistă de la Londra A Segal deschide cu ajutorul lui Freud școala "terapiei prin artă" Discuție la Paris - "Cărta de realism" ("la querelle du realisme") M Oppenheim "Subiectul" TABEL DE SINCRONIZARE Ani Evenimente istorice Nahuia, Tohiika etc Evenimente culturale Philosophy, litoratura, toatre, iiii art în Anglia, Germania de la Jocurile Olimpice Bombardamentul german distruge orașul Guernica (aprilie) Expoziția Mondială s-a deschis la Paris Mutarea lui Troţki în Mexic Moartea aeronavei "Hindenburg" Stație științifică de la Polul Nord (URSS) Papa Pius al XI-lea publică o enciclică anti-nazist În Statele Unite, a fost deschis un pod suspendat gigant "Golden Gate" (San Francisco) Minte E Rutherford V Wolf "Ani" J Girodou 'Electra' A Cronin "Cetatea" J B Priestley "Timpul și familia Conway" J P Sartre "Grâață" J Steinbeck "Despre șoareci și oameni" E Hemingway "A avea și a nu avea" Film: "Marea iluzie" (J Renoir), "Albă ca Zăpada și cei șapte pitici" (W Disney), "Flacări peste Anglia" (W K Howard) D Şostakovici Simfonia nr Rod W Redgrave, D Hockney Minte J Gershwin, M Ravel La Paris, Expoziția Mondială prezintă multe lucrări monumentale în pavilioanele sale În același timp, expozițiile "Maeștrii artei independente" (Petit Palais), "Originea și dezvoltarea artei independente internaționale" (Jeu de Paume), "Maeștrii populari ai realității" (unde sunt prezentate lucrări de Rousseau și Utrillo, printre altele) sunt deschise Deschiderea Palatului Chaillot cu expozițiile Van Gogh și Capodopere ale artei franceze La München, naziștii organizează o expoziție de "pictură degenerată" Belgia - "Trei artiști suprarealişti" (Magritte, Man Ray, Tanguy) Tokyo, Osaka, Nagoya - Expoziție internațională de suprarealism F L Wright Kaufmanha-uz (finalizarea construcției) W Gropius și L Moholy-Nagy organizează Noul Bauhaus din Chicago V Mukhina "Fata muncitoare și fermă colectivă" P Picasso "Guernica" M Ernst "Înger de foc" K Hofer "Omul printre ruine" modernism Artă din prima jumătate a secolului XX Ani Evenimente istorice Știință, tehnologie etc Evenimente culturale Filosofie, Literatură, Teatru, Kiyo Art A Breton devine redactorul Minotaurului Acordul de la München anexarea Austriei Criza guvernamentală în Franța Celine "Școala de cadavre" J P Sartre "Grâață" Um K Capek Paris - Expoziție internațională de suprarealism în galeria de artă, "Trei secole de artă în SUA" în Jet de Paume "Arta liberă a Germaniei" " în Casa Cultură Amsterdam - Expoziție "Artă abstractă" (Muzeul Stedelijk) A Derain •Geneviève cu măr" M Duchamp •Un cufăr într-o valiză" G Moore "Figură mare înclinată" Pact de neagresiune între URSS și Germania Începutul celui de-al Doilea Război Mondial Trupele germane ( ) și sovietice ( ) ocupă Polonia și încheie un acord privind împărțirea acesteia Anglia și Franța declară război Germaniei Atacul sovietic asupra Finlandei În URSS - sărbătorirea a de ani de la I Stalin Înființarea Premiilor Stalin J P Sartre "Zidul" A de Saint-Exupery "Planeta oamenilor" J Steinbeck "Strugurii mâniei" Salonul "Noua realitate" în Galeria Charpentier Dali este exclus din grupul suprarealiştilor Statele Unite ale Americii - Expoziția "Art in Our Time" (Muzeul de Artă Modernă), organizată de Barr A Ozanfant deschide Școala de Artă din New York CUPRINS De la autorul Introducere I "ARTA MODERNISMULUI" ORIGINII, HABITAT b I "MAGIA MODERNITĂȚII" III "TENSIUNEA ARTISTICĂ " IV "MARELE EXPERIMENT": TRIUMF ȘI TRANSFORMARE V ARTIFEX LUDENS VI "MODERNISMUL ACADEMIC" VII GUERNICA TIME Epilog Tăcerea Muzelor NOTE BIBLIOGRAFIE SUCCINTĂ LISTA ILUSTRAȚIILOR NUMELE INDEX TABEL DE SINCRONIZARE german M G Modernism Artă din prima jumătate a secolului XX - Sankt Petersburg: Azbuka-klassika, - p : ill ISBN - - - Publicarea cărții de celebrul istoric de artă din Sankt Petersburg Mihail German este, fără îndoială, un mare eveniment în istoria artei ruse Pentru prima dată, viața artistică complexă și multifațetă a primei jumătăți a secolului XX este prezentată în mod vizibil cititorului Originalitatea conceptului autorului, structura neobișnuită a cărții, unde recenzii istorice generale sunt intercalate cu eseuri despre unele dintre cele mai proeminente personalități și fenomene din artă, selecția ilustrațiilor puțin cunoscute ne permit să numim această lucrare inovatoare Cartea povestește în detaliu și interesant despre problemele modernismului, despre relațiile dintre Rusia și Occident, despre activitățile unor maeștri precum Cezanne, Vrubel, Picasso, Kandinsky, Duchamp, Soutine, Magritte, Chagall și mulți alții Se adresează nu numai specialiștilor, ci și celei mai largi game de cititori Mihail Iurievici german MODERNISM ARTA PRIMEI JUMATĂȚII A SECOLULUI XX Redactor director ANNA OBRADOVIC Redactor principal ELENA KOZINA Redactor artistic VADIM POZHIDAEV Redactor tehnic TATYANA RATKEVICH Corectori TATYANA BORODULININA, ELENA GULYAEVA Aspect de VERA LOSHKAREVA, LYUBOV KISELEVA Director al editurii MAXIM KRYUTCHENKO ID Nr din Semnat spre publicare la Format ediție X '/ Imprimare offset Tiraj de exemplare Conv cuptor l , Ed Nr Ordinul Nr Editura "Azbuka-clasic" , Sankt Petersburg, căsuța poștală www azbooka ru Tipărit din folii transparente la Întreprinderea Unitară Federală de Stat "Pechatny Dvor" a Ministerului Federației Ruse pentru Presă, Televiziune și Radiodifuziune și Comunicații de Masă , Sankt Petersburg, pr Chkalovsky, 